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ART ANCIEN DE CHINE 


C. IMÉDORTE 


48, Rue de Courcelles 


PARIS (3) 
Téléphone: CARnot 53-15 


Re LE 


PauL PÉTRIDES 


53, rue La Boétie, Paris VIII® 
— Téléphone : BALzac 35-51 — 


OU) IT A 


ŒUVRES RÉCENTES 


du 11 au 28 Juin 1952 


Mod. 993 à 5 luci 
cm. 90 x 68 


VErOnNesSe 


20, RUE DE MIROMESNIL 20 bis, RUE LA BOËTIE 
PARIS-VIIE — ANJ. 10-27 PARIS-VIIIe — ANJ. 60-52 


BEAUX CADRES 
ANCIENS ou MODERNES 


SÉMRR OU NN ENELC'EL E-Z 


PNY FN NET 


rm UE ut ete PIN 


LEBRUN 


SEUEP EURE 
BA RERE 


155, FAUBOURG ST-HONORÉ 
BAL. 14-68 


RSS NES , : 
Luc n Blanc (Appel), 44, cours Mirabeau, Aix-en-Provence, 57, rue 
_ Paradis, Marseille. - gai. k 2 


SALON des Femmes Peintres et Sculpteurs, Palais des Beaux- 


Arts, jusqu’au 29 Juin. 


Berggruen et Cie, 70, rue de l’Université, Bab. 02-12, Gravures 
récentes de Matisse, catalogue illustré jusqu’au 12 Juillet. 


Galerie Barreiro Stiebel, successeur, 30, rue de Seine, 28 Mai au 
28 Juin, SALON de la rue de Seine. 


Gilberte Cournand, 20, place Dauphine, Paris Ier, Odé. 72-72, 
Exposition Louis Legrand, du 13 au 30 Juin. 


A la Reine Margot, 7, quai Conti, Dan. 62-50, Haute Époque, 
Tableaux Anciens, Arts Primitifs. 


Institut Eudoplastique, 38, rue Jean-Mermoz, Paris 8. Bal. 36-92, 
Ier Salon d’Esthétique Art et Science, du 30 Juin au 10 Août. 


Galerie d'Art du Faubourg, 47, faubourg Saint-Honoré, Paris 8e. 
Bonnard, Cézanne, Renoir, Rouault, Utrillo, Vlaminck, Vuillard, etc. 


Le Corneur et Roudillon 
51, rue Bonaparte, Paris VIe 


PÉROU Précolombien 
tissus, poteries 


du 11 au 30 Juin 


Drouant-David, 52, faubourg Saint-Honoré, Maîtres Modernes et 
Jeunes peintres. 


Galerie Louis Carre, 10, avenue de Messine, 8°, Fernand LEGER, 
du 6 Juin au 5 Juillet. 


Galerie J. Bucher, 9 ter, boulevard Montparnasse, BISSIERE, 
BERTHOLLE, BIALA, MANESSIER, REICHEL, VIEIRA, DA 
SILVA, SZENES, BRUSTLEIN, PAGAVA, Tapisseries de LURCAT. 


Galerie Van Ryck, 60, boulevard Malesherbes, DUREUIL, F. 
MAILLAUD, SIMONET, etc. 


Galerie Maeght, 13, rue de Téhéran, BRAQUE, peintures récentes. 


Galerie Jean de Ruaz, 31, avenue Friedland, Tableaux modernes et 
œuvres de RODIX. 


‘“ En souscription : Faïences de Moustiers, des XVII et 
XVIII: siècles, par Monsieur H.J. Reynaud, 2.150 exemplaires, notes 
inédites de Marcel Provence, préface Curtil-Boyer, nombreuses repro- 
ductions dont 16 en polychromie, 25 en couleurs, 60 en noir. Parution 
début juillet, dépôt Librairie La Nef, rue des Boulangers, 25, Paris Ve. 


1.8. D 


; HIER — AUJOURD'HUI — DEMAIN 
ANTIQUITÉ — DÉCORATION 
53, RUE DE BOURGOGNE, 53 
PARIS R. C. SEINE 973.122 - INVALIDES 18-44 


| | = Membres de la Chambre Syndi L le des 


8, Rue Bonaparte (Dan. 47-36) 


ART ANTIQUE, Haute Époque, Art Nègre 
Roudillon Jean, 51, rue Bonaparte, Dan. 90-06. 


ESTAMPES, GRAVURES 
Caïilac Jean, 13, rue de Seine, Dan. 98-88 (Tribunaux, Douanes). 


JOAILLERIE, ORFÈVRERIE 
Reinach et de Fommervault, 17, rue Drouot, Pro. 89-82 (Cour d'Appel, 
Tribunal et Douanes). 
LIVRES ET AUTOGRAPHES 
Blaizot Georges, 164, faubourg Saint-Honoré, Ély. 36-58 Tribunal 
Civil et Douanes). 
ORIENT ET EXTRÊME-ORIENT 
Beurdeley Michel, 4, rue de l'Élysée, Anj. 97-49 (Tribunal de 
Commerce, Douanes), 
MEUBLES ET OBJETS D'AMEUBLEMENTS 


Filsjean André, 66, boulevard Malesherbe, Lab. 07-53. 


Gobert et Leyendecker, 11, rue J.-Dulud, Neuilly, Mai. 69-15 
(Douanes). E 


Richard Jean-Louis , 6, rue Aumont-Thieville, Étoi. 50-50 (Douanes). 


TABLEAUX ANCIENS 


Blanc Lucien, 57, rue Paradis, MARSEILLE (APPEL), 44, cours 
Mirabeau, AIX-EN-PROVENCE. 


Lamy Pierre, 11, boulevard de Clichy, Tru. 33-62 (Douanes). 
Martin Emile, 8, rue Bonaparte, Dan. 47-36 (Tribunal, Domaines). 


TABLEAUX MODERNES . 


Cailac Jean, 13, rue de Seine, Dan. 98-88, (Tribunal, Domaines). 


Dubourg Jacques, 126, boulevard Haussmann, Lab. 02-46 (Tribunaux 
et Douanes). : Ù 


Durand Ruel Charles, 37, avenue de Friedland,.Ély. 06-74. 
Ebstein Paul, 6, rue Ernest-Psichari, Inv. 69-55. 

Metthey Jean, 69, faubourg Saint-Honoré, Bal. 27-87 (Douanes). 
Schoeller et Pacitti, 33, avenue du Général-Sarrail, Aut. 58-73, 


TAPIS D'ORIENT 
Tremoulet Pierre, 66, boulevard Malesherbe, Lab. 68-32 (Domaines, 
Tribunal Civil et Commerce). 
TAPIS ET TAPISSERIES ANCIENNES 


Chevalier - ##% - 12, rue N.-D.-des-Champs, Lit. 10-62 (Cour d’Appel, 
Tribunal Civil de la Seine, Douanes). 


Éts E. PERRIER 
R O L | M SUCCESSEURS 
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M ILROITÆEREPE 


85, Av. Ledru-Rollin, 85 
ES PARISS ES 
Téléphone : Did. 13-12 


DU 6 AU 28 JUIN 
GAAULARIRANE 
V® EDMOND GUERIN & C' 


17, RUE DE LA PAIX, PARIS-2e 


M ST ‘À 
Le champ de colza 


RENE EURES, PAR 


Auguste DUREL 


k: 
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CHEFS-D'ŒUVRE D 
DE | 
L'AFRIQUE NOIRE 


présente : 


Sous le haut patronage de M. Albert SARRAUT, 
Président de l’Assemblée de l’Union Française 
* 


Les pièces exposées proviennent de la collection 
Pierre VERITE 


x 


Exposition en son hôtel : 
65, avenue Franklin-Roosevelt 
du 12 au 29 Juin 1952 


* 
Pendant les premiers jours de l’Exposition 
Gabrielle DEBRIE 
réalisera des compositions florales originales 


*"SCULPTERA VOS 
FORMES 


5 FENDHEAL. 


SOINS 


M DÉTENTE MUSOULAIRE 
"ADU PISAGE ET DU QOU 
# È 


TOUS DEPOSITAIRES OFFICIELS ET INSTHIUT 
SIENDHAL - 2%, RUE ROYALE - ANJ. 48-97 


PARDO 


TABLEAUX DE MAITRE 
DU XVe AU XVIIIe SIÈCLE 


GEORGES 


BAC 


le plus grand choix 


de cadres anciens 
CRT OT OMIS 
des 17 eL18 
siècles 


35-37, rue Bonaparte 
DAN. 82-67 


PETER BRUEGHEL II 
57 X 45 cm. 


160, BD HAUSSMANN CARNOT 66-51 


CHAMPION-TÉLÉVISION 


CONSTRUCTEU 


Meuble Télévision à grand écran 
de 50 cm en 819 lignes, portes laque 


RADIO - PHONO - TÉLÉVISION C’est le 17 Juin que s’ouvrira dans les salles du 

EN MEUBLES MODERNES OÙ STYLE Cercle Volney (rue Volney) la grande exposition consacrée au 

34 rue La Boétie Ély . 78-54 peintre Auguste Chabaud. Du Fauvisme jusqu’à nos jours toutes 
’ — . . ne 


les périodes y seront représentées. Ci-dessus : reproduction 
de «La Table Fleurie », peinture fauve datant de 1907. 
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PAR LA GRANDE REVUE RE RÉALITÉS 


eo 


Tous les abonnés qui participeront au CONCOURS 1952, recevront x 
GRATUITEMENT une bouteille de la fameuse liqueur de la . 
La GRANDE CHARTREUSE. 


AN 
| MATE 
RES Un BON SPÉCIAL numéroté vous permettra de retirer vous-même chez les agents 
È : de là GRANDE CHARTREUSE, où de vous faire expédier (PORT DU) la bouteille 
; à laquelle vous avez droit. 
Pour les abonnés qui résident à l'étranger, nous ne pourrons faire aucune expédition 


de liqueur en dehors du territoire français, ceci en raison des frais de port, des 
difficultés et frais de douane. 


Prux Sensatioennels 


L° MOBSATCG. E FROEUER 2 PRESRSS I OANINSERS TS 
RIO DE JANEIRO ET COPACABANA 


2° RP PIO UN RMS OM MI PNE-R-S O- N_ NES: + A Ù 
_ CAIRE ET A ALEXANDRIE 


cE PRO ARGE PeORCIER 1 PRERRES OENAN ETS À 
| PORTUGAL 


4° CR OCR 7 PERSON N ES: AU 
CARLTON DE CANNES (Tous frais payés, Hôtel et Restaurant) 


D° DU SS OR IOU DU MATIN) 
COLLECTION BOUTIQUE DE Christian DIOR 


6° DIEMEDINIER EN COMPAGNIE. D'UNE DES 
PLUS CÉLÈBRES VEDETTES DE L'ÉCRAN 


X LES VOYAGES POURRONT ÊTRE EFFECTUÉS entre le 
1% Octobre 1952 et le 30 Septembre 1953, au choix des gagnants. 


VOYEZ DANS LE NUMÉRO DE JUIN DE RÉALITÉS, LE RÈGLEMENT, LES CARTES SPÉCIALES 
ET LES EXPLICATIONS QUI VOUS PERMETTRONT DE PARTICIPER A CE GRAND CONCOURS 
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Seul, le spécil te. 
grâce à sa compétence réelle, 
peut vous donner toute garantie 
et vous conseiller sérieusement. 
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ART CÉRAMIQUE 
du XV° au XIX° siècle 


Expert près les Douanes Françaises 
NICOLIER EL Tribunal Civil de la Seine 
145, Boul. Haussmann, PARIS (8°) Bal. 15-45 


Maison RECHER Spécialisée depuis 1908 
7, Quai Voltaire, PARIS (7°) Lit. 91-02 


ACHAT — VENTE — EXPERTISE 


MIMI PINSON 


DANCING 
79, Champs-Élysées 


DEUX GRANDS ORCHESTRES 


Matinée : 16 heures 


Soirée : 21 heures 


ENTRÉE ŒUBIRIE 


” | | - eS mé ne re & à 
NOS PETITES 


= ni" * "2 
à DA UR.. < à Le 


PETITES ANNONCES 
SPÉCIALISÉES 


Cette rubrique offre aux Antiquaires, Décorateurs, Amateurs d’Art, Collectionneurs, 
etc. la possibilité de toucher un vaste public intéressé par l’achat, la vente ou 
l’échange de meubles, tableaux, collections, pièces rares, bijoux, etc... 


Prix à la ligne (37 signes, lettres ou espaces) 49 # : 300 fr. plus 9,35% de taxe. 
Les textes et fonds sont reçus à RÉGIE-PRESSE « Connaisseur », 75, Champs- 
Élysées, C. C. P. Paris 2.303.87 ou au Service PETITES ANNONCES, 100, rue 
Réaumur, Paris. C. C. P. 6005-54. 


RESTAURATION de Tableaux, CHERCHE OCCASION classeur 
rentoilage, transposition : R. COUR- revues et journaux 1850 à 1880. Faire 
TOIS, 25, rue Henri-Monnier, Offre à RÉGIE-PRESSE « CON- 
PARIS IXe. TRU. 88-97. NAISSEUR », n° 10 C. 


CHERCHE OCCASION INTÉ- 
: SUIS ACHETEUR Tapis d'Orient 
RESSAINTE -: grand vase” opaline, parfait état. Dimension de 5 m. à 2 m. de 


Chine ou Vieux Paris, fond vert de préf. à ne L 
pour l’équiper en lampe. Écrire RÉGIE- GES : Eve DE « CON- 
; k 


PRESSE « CONNAÏSSEUR », n° 10 A. 


CHERCHE BONNE OCCASION A VENDRE, cause départ, belles 
canapé-lit second Empire, 110 à 120 éditions, illustrées par peintres mo- 
de largeur. Écrire REGIE-PRESSE  dernes. Écrire RÉGIE - PRESSE, 
« CONNAISSEUR », n° 10 B. n° 10 E. 
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BRONZE ET FERRONNERIE D'ART 


AUX BRONZES DE STYLE 


AUBIER-CUNY, 74, Fg Saint-Antoine, Bronzes pour meubles anciens, reproductions de 
musée. Did, 36-36, 


PIERRES DURES 


Kofi quilés 


| R.Richer 


226, Rue du Fg. É 


Saint - Honoré 


WAG 26-79 
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MENSUEL DE L’AMATEUR D'ART 


2e “4. eh Abonnement Prix S O M M a \ [l | 
et conditions d'abonnement l'an du numéro 


(12 numéros) | (sauf spéciaux) 


Lo 13, rue Saint- Le 
Fu : en francs 3.500 350 M 


DU NORD, M. LE MEUR, COUVERTURE E 
ro nor CE 3.500 350 Renoir ‘ Jeune fille au chapeau garni de fleurs nt 
_GER en francs des champs ” (collection Gabriel Cognacq). +1 
a | — : À 
LETERRE, 195, Sloane Street, LONDON | 
1. Tél : SLOÂNE 38-73 en livres $ 3.10 ps L'ACTIVITÉ ARTISTIQUE : 
ENTINE, Editorial Victor LERU, " Connaissez-vous. s 
Venta Calle CANGALLO 2233, Faisons connaissance. 9 
ES CCE La VON PERS | La lettre d’information. 10 
jsou : rs Pen aol Fe À + L'interview : André Chamson. LE 
rue rialmont, A C4 
k Me C. P. 23649 D Cultes Trésors du Moyen Age Italien 13 
Le Ê CONGO los (même adresse) fr. belges 450 Les expositions. 14 
| ET  — 
| | BRÉSIL, AGENCIA FRANCESA DE ASSINATU- e 
ee Es une el 40 Rae -DE 380 40 LES Re ee briel C 6 
Ï iale : , rua Marconi, 5° Andar É a collection Gabriel Cognacq. L 
SALAS 501-507 SAO-PAULO i : 
RE FALL de Cours des tableaux anciens et modernes. 22 
| CANADA, Paul, STUCKER, 3.440, Côte des 
Neiges, MONTRÉAL. Tél. : GLENVIEW 2791 10. 1 LES MEUBLES 
\ en dollars 
l | ÉGYPTE, effectuer les versements à l'ordre Les meubles à écrire Louis XV. eÆ 
du Comptoir National d'Escompte de Paris L. E. 3,50 35 P.T. Cours des sièges et meubles. 32 
32, rue Abdel Khalek Saroit Pacha, LE CAIRE. Cours des tapis et tapisseries. 3: 
' : en livres Égypt. 
LÉTATS-UNIS, vw West #2nd Street, LES OBJETS D’'AMREUBLEMENT 
| RTE in ne er Les chenets Louis XVI à animaux et personnages.  :B4 
. Es mn RE TI Le j j ( N 
; Ho LLANDE,  MEULENHOFF et Ce, Cours des objets d'ameublement 3 
. | Beulingstraat, 2 et 4, AM AM . 
Le : en florins LA CÉRAMIQUE 
lITALIE, dott. CARLO DI PRALORMO, via Le Pont-aux-choux. | 3 
| Lambruschini, 12, TORINO. Tél. : pr ese 5.500 550 À Cours de l’argenterie ancienne. AA 
en res 
MEXIQUE, effectuer les versements à l'ordre LES OBJETS DE COLLECTION 
de la Banco de Industria y Comercio S, A, e è 4% 
| Edificio Guardiola, 5 de Mayo 1, MEXICO L'opaline. 45 
| en pesos Cours des objets de collection. 50 
| PORTUGAL A BIBLIOFILA, rua Da Misecordia | e 
| 102, LISBOA' en escudos 450 45 LES CONSEILS PRATIQUES 
SUÈDE, NORVÈGE, FINLANDE, Sture Comment encadrer un tableau. 51 
- | Landergren Odengatan, 33, STOCKHOLM. 55 6 
. Tél'a.31: 14 35 en couronnes suédoises LA DÉCORATION 
| | SUISSE, effectuer les versements à l'ordre de L'hôtel de Beauharnais. 56 
l'Union de Banques Suisses 8, rue du Rhône, 45 4,75 
GENÈVE en fr. suisses 4 
| SYRIE, LIBAN. en livres libanaises 30 3 0. 
URUGUAY, Agensia Francesa de Distribucion 
| y Suscripciones. Calle Ricon, n° 487-490 Piso 38 4 
Montevideo. en pesos PROCHAIN NUMÉRO : UN PEINTRE VÉNITIEN : FRANCESCO 
GUARDI — UN ÉBÉNISTE DE LA RÉGENCE : CHARLES CRESSENT — 
L'ART DE LA STATUAIRE DANS LES JARDINS — FAÏENCES D'URBINO 


BOITES EN OR LOUIS XV MMENT GARNIR LES SIÈGES — 
LA RÉALISATION D'UN GRAND DÉCORATEUR. 


Copyright by ‘“ Connaissance des Arts " 1952 


DIRECTION - RÉDACTION - ADMINISTRATION 
13, Rue Saint-Georges, PARIS-9°. - TRU. 86.85 

MT ICITÉEÉ RÉGIE-PRESSE 
…—._ 75, Champs-Élysées, PARIS-8. - BAL. 12.91 


D , \ C. C. P. PARIS 5110.58 


* 


‘onnaissez-vous ? 


L’ARCHITECTURE ROMANE EN FRANCE a connu des 
expressions diverses dont voici sept illustrations. Elles représentent 
des exemples typiques de ces différentes écoles et vous per- 
mettront de faire le point de vos connaissances en archéologie 
et peut-être aussi de gagner un abonnement gratuit (voir p. 9). 


MRC TELCE O6 352 
FA ! nt : 2 et 
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NOTRE JEU 
CHEFS-D’ŒUVRE ITALIENS : Voici tout 


d’abord les tableaux qu'il fallait découvrir à 
l'aide des seuls détails que nous avions montrés 
dans notre précédent numéro. 

1° Léonardo da Vinei (1452-1519) : L’Annon- 
ciation, au Musée des Offices à Florence. 

20 Piero di Cosimo (1462-1521) : Le Mort 
de Procris, à la National Gallery, Londres. 

30 Giotto (1266-1336): Saint François 
d'Assise prêchant aux oiseaux — Prédelle du 
tableau « Saint François d’Assise recevant les 
stigmates », au Musée du Louvre, Paris. 


49 Paolo Véronèse (1528-1588) : Les Noces de 
Cana, au Musée du Louvre, Paris. 

59 Giovanni Bellini (1426-1516): Allégorie 
du Purgatoire, au Musée des Offices à Florence. 

6° Carlo Crivelli (1435 ou 40-après 1493) 
L’annonciation, à la National Gallery, Londres. 

Les trois lecteurs qui nous ont adressé les 
meilleures réponses sont : M. et Mme Pierre 
Lavayssière (13 rue Vesigny, à Paris), M. 
* Armand Chaffanjon (10 cours de Reffye, à 
Tarbes) et M. Lionel Laneau (23 rue Racine, 
à Nantes). Ils gagnent chacun un abonnement 
d’un an à « Connaissance des Arts » ; leurs 
noms ont été retenus, parmi la très nom- 
breuse correspondance que nous vaut ce jeu, 
en tenant compte des dates de leurs envois 


L'ART ROMAN EN FRANCE. Notre jeu 
d’aujourd’hui pous permettra de faire le point 
de vos connaissances en matière d’archéologie. 
Pour vous aider, nous vous soumettons 
une liste de vingt monuments parmi les- 
quels se trouvent les solutions de l’enigme : 
Eglise Saint-Philibert, à Tournus (Saône- 

et-Loire). 

Cathédrale Saint-Lazare, à Autun (Saône- 
et-Loire). 

Eglise de Bazonges (Sarthe). 

Eglise de Paray-le-Monial (Saône-et-Loire). 

Cathédrale d'Angoulême (Charente). 

Eglise de Charlieu (Loire). 

Eglise Notre-Dame du Port, à Clermont-Ferrand 

(Puy-de-Dome). 

Cathédrale de Bayeux. 

Eglise de la Trinité, à Caen (Calvados). 
Cathédrale de Vézelay (Yonne). 

Anzy-le-Duc (Saône-et-Loire). 

Notre-Dame, à Saint-Dié (Vosges). 

Eglise de Monturneuf, à Poitiers. 

Chapelle d’Orcival (Puy-de-Dôme). 

Eglise Sainte-Croix, à la Charité-sur-Loire 

(Nièvre). 

Chapelle Saint-Michel 

(Haute-Loire). 

Eglise de Moissac (Tarn-et-Garonne). 

Eglise Saint-Etienne, à Caen (Calvados). 

Eglise Saint-Austremoine, à Issoire (Puy- 
de-Dôme). 

Église Saint-Germain-des-Prés, de Paris. 

Adressez-nous vos réponses. Les trois meilleures 
seront récompensées par un abonnement d’un an. 


d’Aiguilhe-le-Puy 


PAS D'ABSTRAIT 


M LOUGA. « Bravo pour ces premiers 
numéros de «Connaissance des Arts ». 
En effet, nous n'avons plus le temps de 
lire des articles abstraits. Vous serait-il 
per d'indiquer sous chaque photo 
‘époque de l’objet ou du meuble ? » 
à Louga (Sénégal). 
M. Louis BIBAULT 


SUR BOULLE 


M PARIS. « Je suis étonné de voir que 
dans l’article « le meuble de Boulle » vous 
passez sous silence la vie d'André Charles 
Boulle qui fut aussi un collectionneur 
passionné. Dans sa jeunesse il avait voulu 
être peintre ; mais son père exigea qu’il 
prit sa succession de menuisier d’art « ce 
qu’il fit à contre-cœur. Il continua cepen- 
dant la peinture et fut même reçu à 
l'académie de Saint-Luc. Malgré sa 
renommée, et le prix élevé de ses meubles, 
il vécut toujours dans la gêne : « sa passion 
de collectionneur le ruina ». 
M. Alex MENGELLE 
52, av. de la Motte-Picquet, 
Paris (XVe). 


N.D.L.R. — Nous n'avons parlé que de 
l’ébéniste dont le nom et le style sont restés 
célèbres dans l’histoire du meuble. En effet, 
Boulle (1654-1742) fut un collectionneur 
ardent. Mariette à qui nous nous sommes 
référés pour des questions techniques, raconte 
par ailleurs «qu’il ne se faisait aucune vente 
d’estampes et de dessins où il ne fut et où 
il n'acheta souvent sans avoir de quoi 
payer. Le cabinet devenait nombreux et les 
dettes encore davantage et pendant ce temps 
le travail languissait ». 


DE BEISTEGUI 


M. Charles de Beistegui a eu l’amabilité 
de nous donner quelques précisions supplé- 
mentaires sur les photographies publiées dans 
notre précédent numéro, illustrant l'interview 
qu’il nous a accordée. Dans le salon vénitien, 
l’obélisque en céramique blanche est un 
grand poêle d'époque Louis XVI ; il provient 


Faisons connaissance 


L! 


de l’Ambassade de France à Venise, du 
temps de la République. 

Pour la salle à manger, M. Charles 
de Beistegui s’est inspiré du tableau d'Ollivier 
conservé au Musée du Louvre : «Le thé 
à l’ Anglaise ». 


PEINTURE ET 
ESTIMATIONS 


m SAINT LAURENT. « J'aimerais pour 
ma part que Connaissance des Arts 
annonce les expositions qui ont lieu à 
Paris, avec leur durée et un compte rendu, 
même succinct ». 

Cte de SENNEVILLE-GRAVE, 


Saint-Laurent de la Cabrenisse, 
(Aude). 


M PARIS. « Souvent des amateurs se- 
raient heureux de connaître la valeur de 
bibelots, porcelaines, objets d’art. Ne 
pourraient-ils pas, s’ils sont nos abonnés, 
se présenter chez des experts, amis de 
notre revue, pour y trouver les rensei- 
gnements désirés. » 

M. P. DELHUMEAUX, 

5, Avenue de Villars, 

Paris (VII). 


N.D.L.R. — Nous comprenons la néces- 
sité pour nos lecteurs de se tenir au courant 
des expositions artistiques ; nous leur consa- 
crerons désormais quatre pages chaque 
mois. Quant aux estimations, nous les 
soumettons à des experts et antiquaires 
spécialisés dont nous communiquerons toujours 
les noms et adresses. Toutes nos réponses 
à ce sujet se font individuellement. 


12 
sl 
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Le salon des quatre glaces du Temple a inspiré l’ambiance de la salle à manger 
de M. de Beistegui. On voit la cour du prince de Conti écoutant le jeune Mozart. 
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[7 saison des ventes approche maintenant 

de sa fin. Juin est toujours le mois des 
dernières grandes ventes qui ont lieu à l'Hôtel 
Drouot avant les vacances. Cette année, c’est 
la deuxième vente de la collection Gabriel 
Cognacq qui a défrayé la chronique. En trois 
jours plus de soixante millions ont été payés 
pour des objets d’art et d'ameublement du 
XVIIIE siècle provenant de cet illustre 
ensemble. Plusieurs pièces de grande rareté 
s’y trouvaient présentées : un grand et rare 
tapis en tissu de la Savonnerie des Gobelins 
d'époque Louis XIV a été acheté près de trois 
millions par un grand antiquaire parisien, un 
bureau dos d’âne Louis XV laqué a trouvé 
preneur à 1.775.000 francs et un ameublement 
de salon (comprenant un canapé et six fauteuils 
dont quatre d’époque Régence) garni de belle 
tapisserie du XVIII siècle à 2.500.000 francs ; 
un portrait au pastel par La Tour s’est vendu 
1.050.000 francs ; enfin parmi les objets d’art 
et de vitrine la faveur du public s’est portée sur 
les boîtes en or dont de nombreuses ont atteint 
aisément 300.000 francs, tandis que pour la 
plus précieuse (contenant montre, glaces et 
nécessaires à écrire et à coudre) on notait le 
prix record de 1.200.000 francs. De leur côté, 
les estampes de la collection H.T... ont connu 
des prix inaccoutumés ; il faut dire qu’elles 
étaient de qualité exceptionnelle. Leurs prix 
montrent aux connaisseurs que la gravure est 
une valeur certaine 605.000 francs par 
exemple pour l’album de la « Vie à Paris » de 
Pierre Bonnard ; 605.000 francs également pour 
la série des « Gens de Justice » de Daumier; 
1.500.000 francs pour les quatre « Taureaux 
de Bordeaux » de Goya; 665.000 francs, 
720.000 et 785.000 francs pour trois litho- 
graphies de Toulouse-Lautrec…. Dans un 
domaine plus calme, celui des monnaies 
anciennes, quelques pièces rares ont réuni à 
Paris des spécialistes français, suisses, anglais, 
américains. Un tétradrachme frappé à Naxos 
au Ve siècle avant J.-C. a trouvé acquéreur 
à 625.000 francs. Enfin, il faut signaler la 
première vente d’oblitérations postales ; cette 
entrée en scène d’une spécialité encore peu 
répandue s’est faite avec éclat ; le produit de 
seize millions, donné pour l’ensemble montre 
que les estimations ont été dépassées de 
50 % ; la plupart des lots importants ont été 
achetés par de grands négociants en timbres ; 
ce qui permet de dire qu'ils y voient un 
placement avantageux. Il faut que certains 
affranchissements et oblitérations ont été 
disputés jusqu’à 100.000 et 250.000 francs. 
Les ventes plus courantes de meubles montrent 
que les prix cette année, ont retrouvé leur 
stabilité ; peut-être dans les quelques semaines 
qui vont suivre vont-ils même baisser ; celà 
serait normal étant donné la lenteur actuelle 
du marché et l’approche des vacances. 


F.S, 


M On ne verra plus de tableaux dans les 
ventes des Domaines. Elles étaient pourtant 
très courues depuis que l’année dernière, des 
Lancret des Corot y furent adjugés trois et 
quatre millions. Il est vrai que le Louvre 
aurait pu garder ces peintures qui ne lui 
coûtaient rien. Pour ne plus commettre d’erreur 
de cet ordre, tous les tableaux en destination 
des domaines seront désormais mis en cave 
au Louvre. 


m L'exposition Monticelli (1824- 1886) et de 
l’école Marseillaise, prévue pour cet été au 
Musée de l’Orangerie est remise au mois 
de décembre prochain. Le succès de l’actuelle 
exposition des Natures mortes n’est pourtant 
pas si considérable et le catalogue de la 
rétrospective Monticelli, rédigé par les soins 
de MM. Germain Bazin et Charles Garibaldi 
est déjà clos. 


x Le château de Nyon organisera cet été une 
exposition intitulée « Trésors du Premier 
Empire ». Le Musée de Versailles, la Malmaison, 
le Louvre, les Arts décoratifs, la Bibliothèque 
nationale et S.A.I. le prince Napoléon ont 
accepté de collaborer à la réussite de cette 
manifestation. On verra aussi à cette occasion 
exposées les 300 pièces du fameux service de 
la Reine Caroline. 


& L'Hôtel Drouot Carrefour des Grands : 
En 1951, le Président de la République vint 
à l’Hôtel des Ventes ; il y a un mois le prince 


Jérôme Bonaparte vendait sa bibliothèque. La’ 


semaine dernière le Comte de Paris et sa 
femme visitèrent l’exposition d’objets Restau- 
ration provenant de la famille d'Orléans ; les 
hommes saluaient à trois pas, les dames 
faisaient la révérence ; on se serait cru à 
« la Galerie des Grâces ». 


M La presse au grand complet a monté en 
épingle le prix de 33 millions à la Collection 
Cognacq. On a de la peine à se souvenir que 
le 12 décembre 1912 à la vente Rouart, les 
« danseuses à la barre» de Degas furent 
adjugées 435.000 fr., soit en monnaie actuelle 
Pinay, 87 millions. À cette occasion le grand 
peintre que l’on félicitait, répondit « Je suis 
comme le cheval qui vient de gagner le grand 
prix, je me contente de mon picotin d’avoine ». 


m À Londres au Grosvenor House vient de 
s'ouvrir « La foire des Antiquaires». Le 
meilleur et le pire sont exposés dans cet 
immense caravansérail où tout est à vendre. 
Les visiteurs se pressaient peut-être un peu 
moins nombreux que l’année dernière, car les 
affaires sont dures de l’autre côté du Chanel. 
Mais les antiquaires qui vous reçoivent en 
jaquette sont optimistes : « La foire produira 
plusieurs dizaines de milliers de livres ». 


M À la Galerie Charpentier, l'Exposition des 


Poupées de Madame de Galéa est présentée . 


avec un louable souci de rajeunissement. 
Poupées de toutes époques mises en scène fort 
habilement dans des maquettes de Dignimont, 
Roland Oudot, Drian, Brianchon.…. Le clou 
en est la galerie des automates, présentée 
sous lumière noire (à partir de 2 h. 30 toutes 
les heures). Amusera grands et petits enfants ! 


& La librairie Berggruen expose jusqu’au 
12 juillet un ensemble d’estampes de Matisse. 
Le choix en a été fait par Matisse lui-même. 
« Nous avons voulu présenter un ensemble 
aussi varié que possible depuis ces quinze 
dernières années». En fait quatre techniques 
différentes y sont présentées : deux procédés 
chers aux modernes, l’eau-forte et la litho- 
graphie ; un procédé ancien remis à l’honneur, 
l’aquatinte ; enfin une application tout à fait 
moderne; la gravure à la gouge: c’est 
simplement de la gravure sur linoléum. 
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‘Couverture: ph. couleurs Rhys: coll. Co- h 


gnacq.— Collection Gabriel Cognacq: 


Mes Bellier, Ader et Thullier. — Meubles | 


à écrire Louis XV : Giraudon, Viollet, 
Samy Chalom, Étienne Levy, Dugrenot, 
Godart-Desmaret, collection Jean 
Cailleux. Photo couleurs Rhys : collection 
BR. W. — Chenêts Louis XVI : Baguës, 
Jansen, Viollet, Musée des Arts Déco- 

ratifs. — Pont-aux-choux : : collection 

M. Aubertin, Musée des Arts Décoratifs, 

Maison Recher, Jean Nicolier. — Opa- 

line : Editions Grund, « Les opalines 
françaises » par Mme ‘Amie (en cours 

d'édition), Photo couleurs Rhys : galerie 

Roger Imberl.— Encadrements : cadres 

Lebrun, galerie «Arts et Cadre», Renevey, 

galerie Cardo, cadres Bac. — Hôtel 

Beauharnais : photos Studio Dorvyne. 

— Cours des ventes publiques : 

MM. les COMISSREE REGIS et Auctio- 

neers. " 


VENTES PUBLIQUES 


1.Me Dominique VINCENT ; 
expert : M. Jean Thesmar. 
2,3 et 4 SOTHEBY et C°, Londres. 
5. Me Maurice RHEIMS ; 
expert : M. Robert Lebel. 
_6.Me Alpb. BELLIER ; 
expert: M.Jacques Dubourg 
7 à 10. Me Maurice RHEIMS ; 
experts : MM. Metthey et 
Ebstein. . 
11, 12. Me Maurice RHEIMES ; 
expert : M. Bernard Dillée. 
13. Me Maurice RHEIMS ; 
expert : M. Bernard Dillée. 
14. Me Etienne ADER ; 
experts: MM. Damidot et 
Lacoste. 
15. Me Etienne ADER ; 
experts: MM. Damidot et 
Lacoste. 
16. Me Maurice RHEIMS ; 
expert : M. Bernard Dillée. 
17. Me Edmond CHAMPETIER 
DE RIBES ; sans expert. 
18, 19. Me Maurice RHEIMS ; 
; expert : M. Bernard Dillée. 
20. Me Etienne ADER ; 
experts: MM. Damidot et 
Lacoste. 
21. CHRISTIE'S, Londres. 
22. Me Maurice RHEIMS ; 
expert : M. Bernard Dillée. 
23. Me Etienne ADER ; 
experts: MM. Damidot et 
Lacoste. 
24. Me Maurice RHEIMS ; . 
expert : M. Bernard Dillée. 
25. Me Michel CHAUVIN ; 
sans expert. 
26. Me Maurice RHEIMS ; 
expert : M. Bernard Dillée. 
27. Me Philippe DELORME ; 
expert : M. Joseph Subert. 
28. Me Etienne ADER ; 
experts: MM. Damidot et 
Lacoste. 
29. Me J.J. TERRIS, Nice; 
expert: M. Eugène Martini. 
30. Me Etienne ADER ; 
experts: MM. Damidot et 
Lacoste. 
31, 32. Me Maurice RHEIMS ; 
expert : M. Bernard Dillée. 
33. Me J.J. TERRIS, Nice ; 
expert : M. Eugène Martini. 
34. Me Maurice RHEIMS ; 
expert : M. Bernard Dillée. 
35. Me Michel BIVORT ; 
expert : M. Bernard Dillée. 
36. Me Etienne ADER ; 
expert : M.H.D.Fromanger. 
37. Me MOTEL, THULL , et : 
HOEBANX ; 
expert : M. Charles Ratton. 
38. Mes Etienne ADER et 
Maurice RHEIMS ; 
expert: M. Michel Beur- 


deley. 
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«Une exposition est un compromis entre le rêve 
et la réalité, qui, seule, rend le rêve possible ». 


André Chamson n’est pas seulement l’écrivain dont les romans sont traduits dans plus de quinze 
langues. Ancien élève de l’École des Chartes, il entre dès 1933 aux Musées nationaux. En 1940, 
il assure le salut des œuvres d’art menacées par la guerre, puis leur protection jusqu’en 1944. 


ME En 1946, il est nommé conservateur du Musée du Petit-Palais. Il y organise chaque année de 
grandes expositions internationales dont la réalisation et le style sont empreints de la plus grande 


personnalité. Les théories d’André Chamson en matière de muséographie sont ratifiées par le 


succès de ces manifestations, dont la dernière est consacrée aux Trésors d’art du moyen âge italien. 


- D. — Une première question s'impose : de quelle autonomie 


_disposez-vous en tant que conservateur du Petit Palais ? 


— La doctrine constante de tous les musées est que, du point 
de vue technique, le conservateur est maître à bord comme un 
commandant sur son navire. Je ne cherche pas à me dérober à 
cette règle. 


D. — Qui décide du choix d’une exposition comme celle des 
« Trésors italiens » ? 


— Aucune entreprise humaine de quelque importance ne relève 
de la décision et de la volonté d’un seul homme et les grandes 
expositions qui sont faites au Petit Palais nécessitent l’accord de 
plusieurs organismes. Par exemple, l'exposition d’art italien, 
actuellement en cours, a nécessité un accord préalable de gouver- 
nement à gouvernement, une entente de techniciens à techniciens 
et ce n’est que dans la réalisation matérielle que l’autonomie 


_ dont vous parlez a pu se mettre à jouer. 


D. — Mais qui propose le thème des expositions ? 


— Il n’est pas très difficile de concevoir le thème d’une expo- 
sition. On peut dire que toute exposition qui se réalise a été conçue 
par beaucoup de gens. Par exemple, pour permettre la réalisation 
d’une exposition comme celle des Trésors du Moyen Age Italien 
il a fallu beaucoup de bonnes volontés travaillant ensemble. 


D. — Les expositions sont-elles soumises à l’acceptation des 
Musées nationaux ? 


Non, je ne suis pas tenu à référer de mes entreprises aux 
musées nationaux ; c’est de la Ville de Paris que je dépends et 
c’est avec la Direction des Beaux-Arts de la Ville que j'ai direc- 
tement à faire. Cependant, on a toujours intérêt à se mettre 
d’accord avec les grands organismes qui travaillent dans le sens 
où l’on travaille soi-même, c’est-à-dire en'ce qui me concerne 
avec les Musées Nationaux, la direction générale des relations 
culturelles et la direction générale des Arts et Lettres. 


D. — Combien de temps exigent les préparatifs d’une grande 
exposition ? . 

— Il n’y a pas de règle qui s’impose pour une grande exposition 
mais par exemple : pour l'exposition actuelle, les négociations ont 
été engagées depuis quatre ans. En revanche, l’exposition de «La 
Vierge» a été décidée dans des délais extrêmement courts. Mais en 
règle générale, il vaut mieux cependant se préparer longtemps à 
l’avance. 


D. — A quelle autre manifestation pensez-vous donc déjà en ce 
moment ?. * 


— Je pense avoir au mois d'Octobre une grande exposition 
pour laquelle j’ai engagé des négociations depuis plusieurs années. 
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D. — N'est-ce pas une exposition d’art hollandais ? 


— Non pas exclusivement d’art hollandais, mais ce sera une 
exposition d'œuvres d’art qui viendront de Hollande. 


D. — Vous puisez pour vos grandes expositions dans d'immenses 


richesses artistiques. Quel est le principe essentiel qui vous guide ? 


— Je vous disais tout à l’heure qu’il n’était pas difficile d’ima- 
giner des thèmes d’expositions, ce qui est difficile c’est de trouver 
l'accord entre le rêve et la réalité. Une exposition n’est pas 
seulement une rêverie, c’est une réalisation qui doit tenir compte 
du « poids des choses » et des possibilités. 


D. — Quelle est la difficulté majeure que vous avez à surmonter ? 


— L’assentiment des prêteurs. 


D. — Faites-vous principalement appel aux grands musées 
étrangers, à l’exclusion des collections particulières ? 


— Personnellement, je cherche surtout à m’alimenter dans les 
collections publiques (musées, églises). Ce n’est qu’exceptionnel- 
lement et pour des pièces déterminées que nous faisons appel 
à des collectionneurs. 


D. — Peut-être aussi les musées confient-ils avec moins de 
réticence leurs chefs-d’œuvre ? 


— Naturellement. D'abord parce que beaucoup de musées 
nous empruntent les œuvres que nous possédons. Notre activité 
comporte toute une politique d'échange. Cependant il est fréquent 
que des musées manifestent une certaine crainte à se dessaisir de 
telle ou telle œuvre, soit en raison de son état, soit parce que les 
conservateurs tiennent à garder les œuvres les plus importantes 
dont ils ont la responsabilité, surtout au moment de la saison 
touristique. 


D. — Avez-vous été contraint de ce fait d'abandonner certains 
projets ? 


— Bien entendu, il a déjà fallu que j’abandonne un certain 
nombre de projets que j'avais formés. Mais parmi ceux que 
j'aimerais mener à bien, je pense que je ne pourrais en réaliser 
que quelques-uns. 


D. — Quelle exposition vous tenterait le plus si vous n’aviez 
aucune difficulté à surmonter ? 


— Un de mes rêves serait de réaliser une exposition des origines 
de l’art français. Cette réalisation soulèverait de très grosses diffi- 
cultés, mais je sais que ce serait une des plus belles expositions 
que l’on puisse imaginer. 
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ANR EU ET Re: Te ter 
. — Qui effectue le choix des œuvres ? 


LA 


— À mon sens une exposition comprend trois actes majeurs 


de même que la réalisation d’un film. Par exemple ces actes sont : 


19 La détermination du thème, ce qui correspond en matière 
de cinéma au scénario. 

29 Le thème étant déterminé, le choix des œuvres ce qui 
correspond au découpage. 

3° La présentation, correspondant au tournage et au montage 
jumelés. , 

Ces actes muséographiques doivent être répartis entre plusieurs 
personnes à la condition expresse qu’il n’y ait pas chevauchement. 


D. — Quel est l'acte le plus important ? 


— À mes yeux l’acte le plus important, celui dans lequel 
s'affirme la responsabilité du conservateur, c’est la présentation. 
Sans doute la définition du thème et le choix des œuvres sont aussi 
de la plus haute importance. Il est pourtant possible de définir 
un thème ou de choisir des œuvres en acceptant les collaborations 
les plus larges. La présentation au contraire me paraît devoir être 
l’œuvre d’un seul homme ou d’un seul organisme, avec une équipe 
homogène travaillant en commun. 


D. — Pouvez-vous donner des précisions sur ces actes en: 


prenant exemple sur l’exposition actuelle des Trésors du Moyen 
Age Italien ? 


— Pour l’exposition italienne, ayant défini le thème au terme 
de longues négociations, j'ai laissé aux techniciens italiens le soin 
du choix et du rassemblement des œuvres. Ceux-ci étant sur place, 
pouvaient obtenir de meilleurs résultats, mais je me suis réservé 
la présentation et en particulier j'ai tenu à ce que cette exposition 
d’essence archéologique soit, par son effort de présentation, une 
exposition non archéologique. 


D. — Quels sont vos principes pour la présentation d’une 
exposition ? 


— Il n’y a pas de principes généraux pour présenter des 
œuvres d’art, pas plus qu’il n’y a de principes pour la création 
d’une œuvre d’art. À mon sens, une exposition doit se 
composer comme se compose un Roman: c’est l'engagement d’une 
sensibilité personnelle, d’une unité de sensibilité qui exprime le 
rapport de l’être vivant avec j’œuvre d’art, suivant un rythme qui 
lui est propre. 


D. — Quelle est dans ce cas votre idée directrice ? 


— Vous avez raison de parler d’une idée directrice. Il faut avoir 
d’abord une sorte de fil d’Ariane qui d’un bout à l’autre de l’expo- 
sition fait régner en elle comme une sorte d’unité. Mais une fois 
ce rythme général défini, il faut que chaque salle se compose 
comme un univers qui se suffit à lui-même. Cependant je suis 
romancier et j’ai comparé tout à l'heure la réalisation d’une exposition 
à la composition d’un roman. C’est vrai, mais il faut noter que le 
romancier n’est pas dans la même situation que celui qui présente 
des œuvres d’art. En fait, lorsque l’on présente des œuvres d’art, 
il faut se soumettre à la règle fondamentale de toute présentation : 
ne pas « passer en avant » de l’œuvre, rester sur un plan de modestie. 


D. — Chaque nouvelle exposition soulève-t-elle de nouvelles 
difficultés ? 


— Certes oui, en particulier l’exposition actuelle qui a posé 
des problèmes tels que même ceux de l’exposition de la « Vierge » 
étaient faciles à résoudre à côté. Quarante tonnes d'œuvres d’art ne 
se déplacent pas facilement ; les pièces les plus légères de cette 
exposition pèsent à peine quelques grammes, mais les plus lourdes 
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D. — Une grosse assurance vous couvre-t-elle Re 


milliards. à 3 < 


D. — Sur quel nombre de visiteurs comptez-vous ? 


— Le petit Palais a connu des expositions qui ont attiré plus | 


de 300.000 visiteurs payants. 


D. — Existe-t-il plusieurs classes de visiteurs ? 


— .De toute évidence. Il y a le public des spécialistes, celui des 
amateurs, celui des gens cultivés, mais au delà il y a aussi le grand 
public, ou du moins le grand public qui peut être intéressé par ces 
sortes de manifestations. Je me réjouis parce que le Petit Palais 
attire jusqu’à ce grand public qui dépasse de beaucoup celui qui 
avait l'habitude de visiter les expositions. 


D. — Quelle est votre méthode essentielle pour toucher le 
grand public ? | 
— Je crois que pour toucher le grand public il faut qu’une 
exposition réponde à la fois au goût de la connaissance et au goût 

de la « délectation ». 


D. — Ainsi vous écartez toute manifestation d’ordre purement 
scientifique ? ; 


— Si, par purement scientifique on désigne une exposition 
qui ne viserait pas à toucher les gens par autre chose que le goût 
de la connaissance, je réponds résolument : Oui. Ce qui ne veut 
pas dire que des expositions faites pour le goût du plus grand 
nombre ne peuvent pas aussi répondre aux curiosités ou au goût 
de connaître des visiteurs les plus avertis. Je crois que l’exposition 
actuelle en fait la preuve. 


. 


D. — Quelle expérience tirez-vous de ces grandes mani- 


festations ? 


— I] me semble que je l’ai expliqué dans le dernier livre que 
j'ai publié. L'époque actuelle voit se produire une sorte de glisse- 
ment ou d’extension dans la culture. Pendant des siècles notre 
culture a été exclusivement basée sur le langage, mais à l’heure 
actuelle cette culture devient de plus en plus une culture de 
l'image. Nous vivons dans ce que j'ai appelé « l’univers des 
images ». Les expositions en sont un signe, aussi le cinéma, les 
livres de reproductions photographiques et demain sans doute 
la télévision. 


D. — Vous expliquez le nombre grandissant des expositions 
mais ne devrait-il pas y avoir une limite ? 


— Sur le nombre des expositions, il serait souhaitable qu’il y en 
ait une. On fait trop d’expositions à l’heure actuelle. Il serait bon 
d’avoir une politique et de freiner ces activités. Je crois qu’il 
faudrait limiter les grandes expositions aux capitales dont le 
rayonnement est le plus universel. C’est dire que Paris ne devrait 
à aucun prix en être privé, mais il faudrait, je le répète, limiter 
au maximum les transports d'œuvres d’art, car tout transport, 
comme toute manipulation, est une chance à courir. 


D. — Le cadre du Petit Palais convient-il à la réalisation de 
votre programme ?_ . 


— On pourrait certes trouver un musée mieux adapté au 
goût contemporain. Je crois cependant que le Petit Palais est un 
bel instrument et j’oserais dire qu’il en a fait la preuve. Je n’ai pas 
à me plaindre de lui. J’ai désiré, en 1945, lorsque je suis revenu 
de la 172 Armée, avoir dans cette maison des expositions qui 
feraient elles-mêmes la preuve du retour de l’homme à ses acti- 
vités normales, étant bien entendu que, dans ce cas, les activités 
normales sont les plus pures et les plus désintéressées, je crois 
que la preuve est faite. 
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D cnanr à dix-sept ans d’intervalle 
à l'exposition de l’Art Italien organisée autour 
de la Renaissance, une exposition consacrée 
aux Trésors du moyen âge, a pris place au 
Petit Palais. Elle va de la période paléo- 
chrétienne au quattrocento. Elle comporte donc 
une grande majorité de pièces sculptées et 
laisse beaucoup moins que la précédente de 
place à la peinture. C’est la période où l'Italie 
subit les invasions barbares et où pénètre 
l'influence byzantine. 

De l’art romain de la décadence des 11e et 
iv siècles après Jésus-Christ, se trouvent 
réunies des pièces du Musée des Thermes et du 
Capitole et des mosaïques de Ravenne. La 
simplicité de la sculpture dans le Sermon sur la 
Montagne ou la Tête d’une Impératrice qu’on 
suppose être Théodora montre que les Italiens 
cherchent, malgré la tradition proprement 
byzantine, à simplifier énormément les volumes. 

Les trésors de l’art paléo-chrétien et barbare 
comprennent des ivoires, des bronzes, des 
verres et des pièces d’orfèvrerie. Les ivoires 
sont entaillés avec minutie, qu’il s’agisse de la 
Victoire portant un bouclier à l'effigie de Basile 
ou des Gardiens du Sépulcre et les Saintes- 
Femmes au Tombeau. Les pièces d’orfèvrerie 
comprennent le grand reliquaire elliptique 
de Grado du v® siècle, le Trésor de Canoscio 
comprenant 22 objets et des bijoux barbares du 
vie et du vire siècles. Parmi les pièces d’orfè- 
vrerie, une poule et sept poussins fondus dans 
le bronze et décorés expriment le réalisme 
orgueilleux de Monza. 

Le passage de l’art d’Italie vers le Roman 
autonome s'effectue à la fin du xI° et du 
xrIe siècle. L’Ange à la Rose de Pise, et l’Archi- 
trave de Biduino de la seconde moitié du 
xIIe siècle représentant l’entrée du Christ à 
Jérusalem permettent de voir comment la 


TRÉSORS DU MOYEN AGE ITALIEN 


sculpture dégage ses formes mères, formes qui 
triompheront à la grande époque du Roman 
italien par les Mois de la Cathédrale de Ferrare. 
C’est là l’assimilation proprement méditer- 
ranéenne du Roman. On peut y voir quelque 
analogie avec la sculpture bourguignonne, mais 
il y a beaucoup moins de recherche s’il y a 
tout autant d'humour et de simplicité dans 
l'évocation de: ces scènes populaires. Dans 
l'exécution des portes de bronze gravées pro- 
venant de Troïla, dans celle des heurtoirs se 
manifeste déjà une recherche de la ligne pour 
elle-même. La peinture débute par les croix 
peintes de Lucques et la Madone aux Gros 
Yeux d’un inconnu siennois du début du xxrrre. 
Avec la Vierge à l’Enfant sur un trône, avec 
deux anges, de Coppo di Marcoualdo (Orvieto) 
la peinture siennoise débute dans sa splendeur. 
C’est après la bataille d’Anghiari, où il fut fait 
prisonnier, que l’artiste peignit ce tableau. Ces 
œuvres de la tradition conduiront jusqu’à 
Cimabue. Il faudra attendre Giotto pour être 
en présence d’une peinture d’une haute envolée, 
et l’exposition du Petit-Palais nous a donné 
trois œuvres remarquables : Saint-Laurent, 
Saint-Jean-l’Évangéliste et Saint-Étienne. 
L’art de Giotto, dans une simplicité troublante, 
avec une grande volonté de la pauvreté des 
moyens d'expression, s’oppose à Duccio, dont 
la Vierge sur un Trône avec l'Enfant et les 
Deux Anges porte dans sa robe les zébrures d’or 
de la tradition byzantine. Avec les frères 
Lorenzetti, Ambrosio et Pietro apparaissent 
des éléments nouveaux dans la composition. 
Les deux premiers paysages connus de l’his- 
toire de l’art sont sans doute cette vue d’une 
ville au bord de la mer et la vue d’un château 
sur un lac qui ornaient des meubles en tant 
que panneaux. 


Les sculptures de Simone Martini marquent 
l'apparition d’un mouvement nouveau dans 
la pierre. Ce mouvement a été amorcé par 
Andrea Pizano qui est le premier à avoir dégagé 
la sculpture de l’influence antique au profit 
d’une véracité du volume et d’une intensité 
dramatique. À travers tous les siècles, l’art 
de la mosaïque se continue. Un pavement de 
Reggio Emilia, une Chasse aux Oiseaux, montre 
que la couleur chère à Ravenne au temps de sa 
splendeur, fait place à un camaïeu tout aussi 
sonore mais simplifié à l’extrême rigueur du 
dessin. C’est par les chapiteaux comme Samson 
et le Lion de l’École lombarde du xn° siècle 
que s’exprime une vue plus réaliste de l’homme 
dans l’art religieux. Si les Siennois restent 
partisans d’une acétique pureté et évoluent 
dans un domaine extrêmement éthéré, les 
Florentins font jaillir l’art de leur vie même. 
Les gens de la rue, les visages du cordonnier, 
du boulanger, du boucher ou de la fille de 
l’orfèvre passent directement dans les visages 
des saints. C’est ce qui touchera chez Giotto et 
rendra son art si compréhensible. Le mélange de 
cette pureté siennoise et de cette vie commune 
florentine donne naissance à l’art de la pré- 
Renaissance. Il est encore très proche de la 
peinture des primitifs méditerranéens. Les 
brassages se feront par la suite dès le Trecento. 
La grande fresque du Christ de Bologne qui sert 
de point final à l’exposition des Trésors du 
Moyen-Age rejoint dans son exécution la 
fresque du début représentant Hercule et un 
lutteur. Pendant ces onze siècles, les influences 
s’amenuisent dès qu’elles se font sentir et il est 
impossible d’ignorer cette unité italienne de la 
technique artistique en visitant cette expo- 
sition remarquablement aménagée par André 
Chamson qui a su faire preuve d’une science 
et d’un goût qui paraissent devenir l’apanage 
des manifestations du Petit-Palais. 


Aquamanile en bronze d'art roman, début 
du XIIIe siècle, représentant un cavalier 
(hauteur : O0 m. 35, largeur : O0 m. lé). 
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Vierge de l’Annonciation du XIV® siècle 
attribuée à Andrea Pisano. Bois polychromé, 
bras articulés (hauteur : | m. 70). 


L'Ange à la rose, marbre de la 
fin du XII provenant du couronnement 
du Dôme de Pise (hauteur : O0 m. 95). 


\RT MEXICAIN 


E Musée d’art Moderne vient de s’ouvrir 
sur l'exposition d’art Mexicain, c’est la 
première fois qu’une aussi importante manifes- 
tation se déroule en Europe. Quatre grandes 
sections forment ce panorama : l’art préco- 
lombien, l’art colonial, l’art moderne et l’art 
populaire. Dans chacune de ces sections, des 
sous-sections traitent des sujets majeurs comme 
la peinture et des arts mineurs comme la 
céramique, l’orfèvrerie, la tapisserie, le meuble. 
L'art précolombien. — Dès l’époque ar- 
chaïque dite aussi « Olmèque » (plusieurs siècles 
avant notre ère), les sculpteurs modelaient des 
figurines, avec une technique parfaite et une 
invention pleine de fantaisie. Si l’on examine 
ces statuettes on constate qu’elles représentent 
d’une part des personnages au nez proéminent, 
aux pommettes saillantes (type indien), 
d’autre part des figures de type plutôt japonais 
avec les yeux étirés et le nez écrasé. Pour cette 
raison, on croit que ces peuplades archaïques 
appartenaient comme les Japonais et les Indiens 
d'Amérique du Nord, à la race mongoloïde. 
Le Mexique, 300 ans avant J.-C, subit 
l'invasion d’une peuplade venue du Guatémala, 
les Maya, qui créèrent d’abord un Empire dans 
le sud du pays (197 Empire, 300 av. J.-C. — 
IXe siècle), puis s’installèrent dans le Yucatan 
(IIe Empire, X€-XVIIE) où les Espagnols les 
trouvèrent en pleine décadence. Ce peuple 
très évolué eut une civilisation originale très 
différente des autres pays mexicains: les 
Maya écrivaient en hiéroglyphes malheureu- 
sement indéchiffrables pour nous, et possédaient 
un calendrier très précis semblable au nôtre. 
Les trois temples (Palenque, Uxmal, Chiche- 
nitza) sont d’énormes cubes de pierres avec 
des chambres étroites, dont l’ornementation 
géométrique a le caractère luxuriant de l’art 
Khmer. A la plastique des Maya s’opposa 
un art plus typiquement mexicain, plus tour- 
menté, et d’une expression dramatique plus 
intense. Les Zapotèques, qui fondèrent la 
ville grandiose de Monte Alban (zone du 
Pacifique), les huaztèques (état de Véra-Cruz 
sur le Golfe du Mexique), les toltèques qui, 
pendant plusieurs siècles, occupèrent princi- 
palement la zone des hauts-plateaux ne sont 
que des variétés régionales d’un même style. 
Tous ces peuples créèrent des monuments 
d’une grandeur sauvage, des temples en forme 
de pyramide tronquée surmontée d’un autel 


Tête humaine en basalte, les yeux et la bouche 
sont percés pour permettre l’incrustation d’une 
autre matière. Art aztèque (hauteur : O0 m 28). 


Vase en forme de tête humaine en terre à décor 
noir sur fond rouge; art aztèque (1323-1521). 


Figure gigantesque de cariatide en pierre 
sculptée, témoin de la civilisation toltèque 
(800 à 1200). Provenant de la ville Tula. 


Urne funéraire en forme de chauve-souris 
à corps humain et tête de tigre. Terre grise ; 
haut: 0 m 47. Art Zapotèque, IVe période, 


sur lequel s’accomplissaient des sacrifices 
humains. Cette architecture n’a pas de pro- 
portion, car c’est seulement la loi du rythme 
qui régissait les formes et les espaces. La 
sculpture est plus frémissante, plus énergique, 
plus élémentaire que chez les Maya, le détail 
anatomique est volontairement négligé pour 
que tout soit reporté sur le visage d’une inten- 
sité d’expression remarquable. | 

En 1324, les Aztèques venus du Nord 
(d’Asie par l’Alaska disent certains) conquirent 
presque tout le Mexique et fondèrent un 
Empire, qui dura jusqu’à la conquête espa- 
gnole. Ils furent par rapport aux vieilles 
civilisations toltèque et maya ce que Rome 
fut à la Grèce. Ils assimilèrent la culture des 
peuples vaincus, prirent leurs dieux, conti- 
nuèrent les traditions religieuses, et en art 
s’inspirèrent du passé. La richesse de leurs 
villes étonnèrent les conquérants espagnols. 
Les objets précieux qu’on a pu rassembler 
dans les vitrines de cette exposition, donnent 
une idée de la splendeur fabuleuse de cette 
civilisation. Les poteries à décor géométrique 
ont de surprenantes stylisations peintes en 
rouge, jaune, blanc et noir. Parmi les figures 
sculptées s’imposent la belle tête du chevalier- 
aigle, la statue de Xochipilli (dieu de la joie, 
de la musique et de la danse), et une tête de 
mort en cristal de roche. 

L'Art Colonial (1519-1790). — La conquête 
espagnole, commencée en 1519 par le débar- 
quement de Cortez, transforma le Mexique en 
une nouvelle Espagne et la construction de 
basiliques, de forteresses de chapelles et 
d’églises fortifiées de style gothique donne 
une nouvelle allure au pays, mais cependant 
l’art indigène prévaut dans la taille de la 
pierre des façades et dans les peintures des 
premiers chrétiens qui décorent les couvents. 
Au maximum de son développement, l’archi- 
tecture baroque, dont les artistes mexicains 
les plus représentatifs furent Juan Correa et 
Villalpando, aboutit à des autels polychromes, 
des sculptures de bois du style qu’on appellera 
« churrigueresco ». C’est le style des grands 
monuments religieux et des autels, de l’église 
Santa-Clara, Santo Domingo, d’Oaxaca. Les 
plafonds, extrêmement surchargés, éblouissants 
d’or et de couleurs, reflètent un sentiment 
ardent de la beauté divine. Cet art bien 
différent du Churrigueresco espagnol, encore 
tout imprégné de traditions précolombiennes, 
est d’un jaillissement frénétique ; on pourrait 
le dénommer l’ultra-baroque mexicain. Il 
persistera jusqu’à la fin du XVIII siècle. 

L’ Art Moderne. — En même temps que Goya 
travaillait en Espagne, une influence néo- 
classique due à l’architecte-sculpteur Manuel 
Tolsa s’imposait au Mexique. Il finit la cathé- 
drale de Mexico ; à la même époque, les 
œuvres de Francisco Eduardo de Tresguerras 
introduisaient un style plus sobre qui permit 
aux paysagistes José-Maria Velasco d’ajouter 
à une technique européenne une inspiration 
mexicaine. Les œuvres de Estrada permettent 
de se faire une idée de la société de pays, car 
ce sont des portraits semblables à ceux qui 


- sont exécutés en France sous l’Empire. A 


partir de ce moment, le Mexique commence 
son évolution et lorsque la révolution éclatera 
en 1910 un mouvement de rénovation embra- 
sera tous les plans de la conscience. La plus 
grande création de l’art mexicain est sans 
doute la renaissance d’une peinture murale 
qui exprime en des formes monumentales et 
publiques la revalorisation de l’histoire du 
pays. Les grands noms de cette génération sont 
ceux de Orosco, Rodriguez Lezano, Siqueiros, 
Tamaya, Zalce. Les tableaux qu’ils exposent, 
permettent de reconnaître le sens d’un effort 
grandiose certes, mais qui surprend par un 
manque de goût. : 

L’Art Populaire. — L'art populaire est un 
art vivant qui va de la céramique qu’on emploie 
tous les jours aux jouets, aux masques et aux 
vêtements. C’est par cet art populaire que le 
Mexique prouve le mieux la grandeur de sa 
civilisation artistique et c’est celui qui sur- 
prend le plus les visiteurs. 


er de la Fresnaye (1883-1925) - ‘ L’œuf à la coque ”, 


de 1911 exposée actuellement avec 


‘ Quelques 


tres des XIXE et.XXE® siècles” à la Galerie Bignou. 


juste Durel - ‘ Paysage’ ayant figuré 
nte exposition, Galerie 


Edmond Gué 


à 
F 


s 
in 


a 


ne de la Villéon - ‘ Train de bois à Libreville ””, aquarelle 
sée au Salon des Femmes-Peintres (Palais des Beaux-Arts). 


VISITE AUX EXPOSITIONS 


SOIXANTE-DIX CHEFS-D'ŒUVRE 
DE MONET 


EE plupart des expositions Monet accrochées 

depuis la mort du maître de l’impression- 
nisme furent décevantes en ce sens qu’elles 
ne comportaient que des toiles de la dernière 
période et encore non sélectionnées dans une 
production nombreuse, L'exposition des maîtres 
impressionnistes dans les collections alle- 
mandes, qui eut lieu l’an passé à l’Orangerie 
nous valut des tableaux plus convaincants 
où Monet, s’exprimant en toiles très composées 
montrait combien le dessin avait d'importance 
dans l’école impressionniste. En groupant 
aujourd’hui soixante-dix chefs-d’œuvre la 
Galerie Beaux-Arts fait le point sur la palette 
le dessin et la technique de Monet. Il s’agit 
de toiles jamais vues et provenant pour la 
plupart de collections américaines. « La 
terrasse du Havre » montre un Monet épris 
de précision du détail choisissant ses plans 
lumineux presque mathématiquement ; « La 
Japonaise » est le tableau type de l’école 
impressionniste par sa mise en page et par la 
fougue avec laquelle Monet la décrit. C’est 
avec « La Japonaise » que l'artiste ressent 
le besoin de prouver la sûreté de son métier 
à ses pairs qui en doutaient. Mais ces réali- 
sations studieuses ne le satisfont pas. Il 
s’éprend des lumières plus vibrantes de l’été 
et les force à s'exprimer, sans se départir 
d’un souci d'harmonie constante, dans une 
dispersion de la matière colorée, dans les 
empatements par parcelles des tons juxta- 
posés, heurtés par petites taches lumineuses. 
À partir de cette époque, Claude Monet est 
né et les toiles d'Argenteuil, des cathédrales, 
de «Venise», des lacs italiens, de Vétheuil 
qui figurent à cette exposition, le disent avec 
des éléments multiples et irradiants. 


Avec le « Canotage » les motifs plus sensibles 
(la découpure des feuillages, de leurs reflets, 
de la crique d’eau) se font jour. Avec «La 
Digue » c’est un besoin de rigueur qui se 
dévoile, un ruissellement de la clarté solaire 
avec des moyens d’une grande simplicité 
apparente. 


Ces chefs-d’œuvre permettent de juger 
Monet véritablement et de ne pas en 
faire comme on l’a dit trop souvent un peintre 
du flou, de l’inachevé. Il se montre bien un 
continuateur de. la tradition classique par 
le choix de ses thèmes, par la répartition des 
plans, l’organisation de la surface. 


LES DESSINS DE MATISSE 


PF de peintres auront, comme Matisse, 

chanté la femme en leurs dessins. Il faut 
dire chanter car Matisse transpose totalement 
le corps humain pour en faire une musique 
de lignes extrêmement fines, enroulées comme 
des coquilles et qui semblent tracées d’une 
façon continue comme une arabesque de 
fougère. Les dessins de Matisse ont cette grâce 
des gravures que fait le diamant sur le verre. 
Par ce seul trait, le peintre évoque les volumes, 
nulle ombre ne vient les accuser. Les fleurs 
se parent de cette même grâce ; on dirait un 
poème de Charles d'Orléans, dont Matisse 
fut d’ailleurs l’illustrateur le plus remarquable. 


LÉGER ET LE VISAGE 
UTRE invité à la Biennale, Fernand Léger 


nous donne une exposition répartie sur 
trente ans et qui montre quel recours il eut 


‘au visage dans chacune de ses compositions. 


Pour Léger, le visage se décompose en vastes 
taches très dessinées qui sont les yeux, le 
nez et la bouche. Le restant du visage est 
inscrit dans l’ovale même qui ressort plus 
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simplèment d’une écriture plastique. Léger 
est l’un de ceux de sa génération pour qui la 
figure garde une expression dramatique. 
Beaucoup plus que chez Picasso, on remarque 
le quotidien du visage, qu’il s’agisse d’ouvriers, 
de promeneurs, de femmes, visages des cyclistes 
dans cette grande composition qui marque 
un retour au classicisme, visages des maîtres 
d’œuvre et des compagnons dans les études 
sur les chantiers. Avec les couleurs aux tons 
toujours purs des outre-mers aux vermillons, 
Léger tire le parti décoratif qui lui est néces- 
saire pour ses grandes surfaces, 


VALLOTTON 


(bi exposition de noirs et blancs de Vallotton 

vient ranimer l’attention sur ce peintre 
dont on ne parle malheureusement pas assez, 
bien que la peinture moderne lui doive beau- 
coup. Nullement influencé par le mouvement 
impressionniste, pourtant triomphant à son 
époque, il s’efforça d'obtenir par la rigueur 
de son dessin, par la froideur volontaire de ses 
tons, la note tragique dont il auréolait l’exis- 
tence. Ce scrupuleux observateur fut également 
un écrivain au grand talent. Ami de tous les 
contemporains, il a surpris leur visage qu’il 
a gravé dans le bois d’une façon classique, 
mais où l’on sent la fougue la plus ardente. 
Ces scènes de la vie quotidienne sont en réalité 
des petits tableaux charmants où pointe une 
intimité charnelle très contenue. Dessinateur 
rigoureux, Vallotton mérite qu’on ne l’oublie 
pas et qu’on lui fasse place parmi ses amis 
Vuillard, Bonnard et Renoir. 


FOUJITA. 


1 nouvelle exposition de Foujita à la Galerie 

Pétridès se devait d’être une surprise. 
Elle l’est dans ce sens où le peintre nous 
invite dans un monde inattendu, étrange, à mi- 
chemin entre un réalisme précieux et un 
surréalisme raffiné. L’être féminin règne sur 
cet univers qui devient captivant par sa 
richesse d'expression. Aucune faute de goût. 
On retrouve le dessin si incisif de Foujita et 
son talent de peintre toujours égal à lui-même. 


Claude Monet (1840-1926) - ‘“En canot 
sur l’Epte ”’, une des toiles de la grande rétro- 


spective organisée à la Galerie ‘ Beaux-Arts ”’. 


Gustave Courbet (1819-1877) n’était représenté dans la collection Gabriel Cognacq que par 
une seule peinture, un nu couché, « Le repos », de 1858 (50 x 64 cm.). C'était le meilleur 
tableau de la vente, après le Cézanne, dans la mesure où Cognacq avait voulu réunir de chaque 
artiste l’œuvre la plus caractéristique. Acheté 6.850.000 francs, par la Marlborough Gallery de 
Londres, il a dépassé le prix de tous les Corot de la vente, dont on voit le principal reproduit 
page suivante. Il y a une cinquantaine d’années, Ernest Cognacq avait payé le Corot un peu plus 
cher que le Courbet : 7.000 francs contre 6.700. Il est certain que ce prix influencera la cote 
future de Courbet qu’une réhabilitation plus ou moins tardive finira par faire l’égal de Corot. 


LA COLLECTION 
GABRIEL COGNACQ 


Une vente de cing cent mullions met 
fin à une des plus grandes collections 
du siècle et permet de faire le point 


du 


1 5 collections Cognacq-Jay sont célèbres. Il n’est pas 
d’expositions internationales pour lesquelles elles n’aient été 
sollicitées. II y a deux ans à peine, ses deux Cézanne figuraient 
encore, avec d’autres chefs-d’œuvre à une très grande exposition 
parisienne de « Vingt œuvres marquantes du xix® siècle ». A 
la Galerie Charpentier, le mois dernier, lorsque le commissaire- 
priseur annonça — suivant l’expression consacrée — qu'il avait 
preneur à dix millions pour une de ces œuvres, la salle entière se 
leva ; en moins d’une minute les enchères dépassèrent vingt-cinq 
millions. La rivalité entre les deux derniers enchérisseurs s’arrêta 
à 33.000.000 de francs, chiffre-record qu'aucune vente publique 
n’avait encore jamais enregistré pour un tableau. Les frais 
légaux acquittés, cette somme s’élève à plus de 38 millions. 
Certes, dans le haut commerce des arts, des offres parfois 
supérieures ont parfois cours, mais elles n’ont ni le relief ni le 
retentissement d’une grande vente aux enchères ; là seulement, 
les goûts des collectionneurs s’affrontent, se mesurent d’une 
façon toute mathématique. Le prestige du nom des Cognacq et 
la rareté toujours plus grande des tableaux de maîtres devaient 
assurer le succès de cette vente : la présence de tous les grands 
marchands et collectionneurs étrangers en a fait le triomphe 


marché artistique 
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international. 


de l’école française à laquelle elle était entièrement consacrée. 

Plus de 5.000 places avaient été sollicitées par des amateurs 
désireux d'assister à la vente ; c’est trois fois plus que la galerie 
Charpentier n’en contient. Dans les premiers rangs, on recon- 
naissait de riches collectionneurs, quelques-uns des plus grands 
marchands internationaux et M. Germain Bazin, Conservateur 
au Musée du Louvre. Les gros acheteurs ont toujours leur place 
réservée en face de la tribune des commissaires-priseurs. Mais 
en réalité, au cours de cette vente, ils se révélèrent partout dans 
la salle, aussi bien sur les gradins les plus éloignés de la Galerie 
Charpentier qu’à la table même des experts. Une heure et demie 


après que M° Alph. Bellier eut déclaré la vente commencée le 


dernier coup de marteau d'ivoire portait le total de la vente à 
302.555.000 francs ; avec les frais, cela fait 360 millions qui ont 
été donnés par les acheteurs pour les 8 dessins, 55 tableaux et 
6 sculptures de cette première vente Gabriel Cognacq. On pense 
qu'avec les objets de collection, la bibliothèque et l’ameu- 
blement, cette grande collection atteindra en tout près de 
500 millions. En importance, on ne peut lui opposer que la vente 
Doucet qui réalisa 13.000.000 de francs-or ; c'était en 1912, il 
y a exactement quarante ans. 


Paul Cézanne (1839-1906) : 
« Paysage arbres et maisons ». 
Cette grande toile, mesurant 
58 x 92 cm., peut être datée 
vers 1885-1887; c'est l'époque 
« cézannienne » par définition, 
celle où la construction du 
paysage atteint toute sa pléni- 
tude. Mise sur table à 8 millions, 
au lieu de dix pour la nature 
morte, elle fut moins poussée 
que l'autre Cézanne et payée 
24.000.000 francs. Elle pro- 
venait des anciennes collections 
Vollard et Paul Guillaume. 
Ces deux prix confirment l'opi- 
nion qui se dégageait de larécente 
rétrospective de Cézanne à New- 
York, où ses natures mortes 
étaient apparues à tous commeses 
œuvres les plus représentatives. 


À gauche : Edouard Manet 
(1832-1883) « Jeune fille à la 
pèlerine », toile 55 x 36 cm. 
C'est le portrait de Jane Demarsy 
un des derniers modèles du 
peintre. Ernest Cognacq avait 
acheté le tableau à la collection 
Arnaud Doria, en 1889 et l'avait 
payé 7.200 francs; il a trouvé 
acquéreur aujourd’hui à 
13.800.000 francs. L'autre 
Manet « Pelouse du champ de 
course à Longchamp » (38,5 

24 cm.) provenait également 
de la collection Doria. De 
5.700 francs, sa valeur a passé 
aujourd’hui à 10.200.000 francs. 


A droite : Auguste Renoir 
(1841-1919) «La modiste », 
simple sanguine rehaussée de 
craie, mais l’œuvre la plusexquise 
de toute la collection Gabriel 
Cognacq. Estimé 1.500.000 frs, 
ce dessin s'est vendu tous frais 
payés près de 4 millions. Renoir 
était particulièrement bien 
représenté dans cette collec- 
tion ; notre couverture en 
couleur montre « La Jeune fille 
au Chapeau garni de fleurs des 
champs », un des plus beaux 
Renoir que l’on ait vu en vente 
publique ces dernières années. 
Il a atteint 25.500.000 francs. 
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Paul Cézanne (1839-1906) : 
« Pommes et biscuits », le chef- 
d'œuvre delacollection Cognacq. 
C'est un collectionneur français, 
(M. Walter) qui s'est rendu 
propriétaire de cette toile de 
46 < 15 cm., en la poussant à 
33 millions, soit avec les frais de 
vente, à près de 38 millions. 


Ci-dessous : Edgar Degas 
(1834 - 1917) « Danseuses 
saluant » pastel 38 X 50. Vendu 
13.500.000 francs, il est à son 
prix aujourd’hui, mais il permet 
de mesurer l'ascension de 
Cézanne car tous deux prove- 
naient de la même collection 
Marczell de Nemes, dispersée en 
1913; à l’époque le Degas valait 
28.500 frs et le Cézanne 40.000. 


Le Pont de Rouen par Camille Pissarro (1830-1903) date de 1883. Par sa 
composition, autant que par ses touches divisées, il est une des œuvres 
impressionnistes qui annonce le plus l’école néo-impressionniste, absente 
de la collection Gabriel Cognacq. Cette toile dont les dimensions sont 
54 X 65 cm. a été achetée 3.850.000 francs également par M. Walter. 


Le clocher de Béthancourt était la meilleure toile de Claude Monet 
(1840-1926) dont la cote est la plus irrégulière de tous les impressionnistes. 
A 5.300.000 francs il a dépassé les prix des autres disciples de cette 
école dont il fut l’initiateur, mais ses autres toiles Bateaux à Rouen et La 
Seine à Argenteuil ne se sont vendues que 3.000.000 et 4.700.000 frs. 


Les Chardons de Van Gogh (1853-1890) dataient de la période d'Arles 
(Août 1888). C'est une œuvre éclatante de couleur et de lumière. S'il avait 
été de sujet moins aride, ce tableau de 60 X 50 aurait sans doute 
atteint plus de 18.500.000 francs car avec la période d’Auvers les Van Gogh 
d'Arles se classent parmi les tableaux les plus chers de l’école moderne. 


Il a fallu la vente de ses collections pour que la presse consacre 
à Gabriel Cognacq une publicité personnelle qu’il avait toujours 
refusée de son vivant. Sa disparition en juin 1951 avait passé 
presque inaperçue. Membre de l’Institut, vice-président du 
Conseil des Musées Nationaux, il avait été tout jeune initié aux 
arts dans l’entourage de son grand’oncle, Ernest Cognacq. On 
remonte là aux origines de cette somptueuse collection. Ernest 
Cognacg était le directeur des grands magasins de la Samaritaine, 
qu’il avait fondés en 1876. A la fin de sa vie, il s’était fait un 
devoir de s’intéresser aux valeurs artistiques et tout naturel- 
lement il fit appel pour établir ses collections au goût de son 
neveu, devenu plus connaisseur que lui-même. Gabriel Cognacq 
a joué ainsi un rôle considérable dans la formation de la 
collection Ernest Cognacq, puis plus tard dans la création du 
Musée Cognacq-Jay. A la mort de son oncle, Gabriel Cognacq 
eut la mission de constituer ce musée : pour cela il disposait des 
deux tiers des biens artistiques du directeur de la Samaritaine ; 
l’autre tiers fut le départ de sa collection personnelle. 


Gabriel Cognacq conserva de la collection de son oncle tous 
les tableaux modernes, quelques œuvres anciennes et, en ce qui 
concerne les objets de vitrines et les meubles du xvuI® siècle, la 
part proportionnelle qui lui revenait. Cet ensemble déjà 
imposant fut complété par quelques toiles modernes ; c’est ainsi 
qu'il fit entrer dans sa collection ce merveilleux dessin de 
Renoir « La modiste », une des plus admirables pièces de la 
vente ; il acheta également les deux Cézanne, le Daumier, deux 
Corot, le Géricault (payé 25.000 francs en 1936) et vendu près 
de 3.500.000 francs), les Marquet, un Renoir, deux Sisley, le 
Van Gogh, et une toile de Dunoyer de Segonzac, le seul artiste 
vivant représenté dans cette vente. Gabriel Cognacq se 
constitua en plus une collection d’estampes qui ne comprenait 
pas moins de 12.000 pièces. Son idée maîtresse fut de faire revivre 
par la gravure la représentation des mœurs de la vie et du 
costume à travers l’histoire. Les gravures de Daumier furent 
ses favorites : il réussit à en réunir plus de trois mille. Enfin il 
s’entoura de livres rares. Sa bibliothèque, très éclectique, va 
du xv® aux grands illustrés du siècle dernier. 


Ces richesses accumulées au cours de quarante années seraient 
actuellement au musée du Louvre et à la Bibliothèque Nationale, 
si le testament de Gabriel Cognacq n’avait été déchiré en 1945. 
Ce geste fatal, il le fit lorsque le Conseil des Musées Nationaux 
déposa au lendemain de la Libération un dossier concernant son 
attitude pendant l’occupation. Son poste de président du 


« Secours national » lui valut un blâme, et, bien qu’il fut aussitôt 
absous en raison de la sauvegarde qu’il assura à d’innombrables 
chefs-d’œuvre, ce geste l’écarta de son projet initial. Dès lors, il 
se retira de la vie artistique. Un nouveau testament institua 
légataire universel les fondations Cognacq-Jay. Cet acte 
ne pouvait pour autant déshériter son fils, Philippe Cognacq, 
et c’est finalement un jugement du Tribunal qui décida de la 
vente, à fin de partage entre les fondations Cognacq-Jay et 
Philippe Cognacq. 

Le prix de 38 millions pour le Cézanne, « Pommes et biscuits » 
ne surprit que peu les grands marchands internationaux. Ils 
savent qu’à New-York un tableau de cet ordre ne vaut pas moins 
de 100.000 dollars en Amérique. En 1913, il avait été payé 
40.000 francs. Quant au paysage provençal de Cézanne, il s’est 
vendu 24 millions. Cette différence entre ces deux toiles du 
maître d'Aix donne plus de force encore aux conclusions des 
critiques d’art qui affirmèrent, il y a quelques mois, devant la 
grandiose rétrospective du Metropolitan Museum de New-York: 
« Les natures mortes de Cézanne occupent dans son œuvre la 
place prépondérante ». 


Après Cézanne, ce fut Renoir qui souleva les plus fortes 
enchères. On aborde là l’école impressionniste qui était repré- 
sentée dans sa totalité dans la collection Gabriel Cognacq. La 
« Jeune fille au Chapeau » de Renoir, reproduite sur notre 
couverture fut mise sur table à 8 millions et poussée à 
25.500.000 francs. De Manet, on a pu voir le célèbre portrait 
de Jane Demarsy atteindre 14 millions. Le classement des 
peintres impressionnistes peut continuer par Degas, présent 
ici avec un pastel seulement (mais il s’est exprimé dans ce 
genre peut-être mieux qu’en peinture), « Danseuses saluant », 
vendu 13.500.000 francs. Les Sisley ont tous atteint ou dépassé 
les 5 millions, surclassant pour la première fois Pissarro qui 
avait jusqu'ici conservé l’avantage sur lui. Les prix de Claude 
Monet furent plus irréguliers : entre 3 et 5 millions. Enfin, deux 
Pissarro, l’un de 1883, l’autre de 1901 : 4 millions chacun. 
Quittons l’impressionnisme. Deux peintres surtout ont dépassé 
leurs promesses, Courbet et Jongkind. Ces deux faits sont 
justifiables. Il y a longtemps que les connaisseurs attendent la 
réhabilitation de Courbet ; il ne faut pas oublier qu'il eut 
presque autant d’influence que Corot sur le mouvement impres- 
sionniste. Sa peinture, « Le repos », fut payée 6.850.000 frs, 
un million et demi de plus que le Corot qui était estimé au même 
prix. Quant aux Jongkind ils ont été payés entre 1.200.000 et 


Les bords du Loing à Moret le matin, 54 x 73 cm., peint par Alfred 
Sisley (1839-1899). La vente Cognacq a permis une fois de plus la confron- 
tation de Pissarro et de Sisley, mais pour la première fois elle a eu lieu à l’avan- 
tage de Sisley. Outre le tableau que nous reproduisons vendu 5.600.000 fr. 
trois Sisley ont trouvé preneurs entre 4.700.000 et 5.200.000 fr. 


Chaumières et moulins au bord d’un torrent, 53 X 64, le plus 
important des six Corot de la collection Gabriel Cognacq payé 5.200.000 fr. 
La petite « Soubrette à la fleur rouge » payé 1 5.000 fr. à la vente Rouart en 
1912 s’est vendu 4.900.000fr., un paysage d'Italie 3.500.000 fr. et deux 
paysages 2.500.000 l’un. Aucun de ces tableaux n’était une œuvre maîtresse. 


La route de Crécy, 81 X 65 cm., par André Dunoyer de Segonzac qui se 
trouvait être le seul artiste vivant représenté à la vente Cognacq. C’est 
proportionnellement le plus gros prix de la vente : 3.500.000 francs. Aucun 
Segonzac n'avait encore été enregistré à plus d’un million et il est certain 
que sa cote continuera l’ascension régulièrement suivie depuis cinq ans. 
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A gauche : Boilly (1761-1845), la crainte 
enfantine, petite toile de 33 X 24cm. Au début 
du siècle, alors qu’un Corot valait une dizaine 
de mille francs il fut acheté 13.000 frs; à la 
vente Cognacq il s’est vendu 1.300.000 frs. 
C'est le seul tableau qui ait été racheté par 
Philippe Cognacq, le fils de Gabriel Cognacq. 


A droite : Boucher (1703-1770). La route du 
marché 39 X 32 cm. vendu 4.200.000 francs. 
La juxtaposition des peintures anciennes et 
modernes ne favorisa guère les œuvres du 
XVIIIe siècle, choisies peut-être avec une notion 
trop superficielle de cette époque. Deux toiles 
ovales par Boucher, la Bergère au panier et 
la Bergère à la cage, de 40 %X 32 cm. 
ont été poussées à 4.800.000 francs. 


Ci-dessous: Fragonard (1732-1806), la Jeune 
fille au Chien. Était-ce vraiment un des sommets 
de l’art de Fragonard? L’enchère de 
12.000.000 ne semble pas indiquer que le 
public y ait attaché autant de prix que les 
historiens d’art. Par contre ce même public 
a marqué sa préférence en payant un petit 
Enfant à la pomme en Greuze 2.750.000 francs 
(estimé 1.300.000) et l'Enfant aux pêches par 
Drouais 3.800.000 francs (estimé 2.500.000). 


1.800.000 francs ; leurs prix suivent automatiquement la montée 
de ceux de Boudin. Quatre tableaux de ce dernier peintre mon- 
trent quel intérêt chaque jour grandissant le public lui porte 
depuis trois ans. Le plus cher a été la « Fête des régates du 
Havre », tableau clair, très animé, aux coloris très brillants pour 
lequel on a offert 5.550.000 francs. Les trois autres Boudin ont 
obtenu 2.100.000 frs (Bassin de Fécamp, temps gris) 1.980.000 et 
1.800.000 frs (deux scènes de pêcheuses 
bretonnes). Tous avaient été achetés 
aux environs de 1900. II est curieux de 
rappeler quels avaient été leurs prix à 
l’époque : 6.000 francs, 17.200 francs, 
2.700 francs, et 18.000 francs. Les goûts 
du public ont évolué ; aujourd’hui, on 
demande des crinolines, des marines, 
des voiliers, et du ciel clair. 

La confrontation des peintres mo- 
dernes et des peintres anciens n’était pas 
à l’avantage de ces derniers. Seul Le 
Nain n'était pas dépaysé dans cette 
exposition. Ce fut aussi le tableau 
le mieux vendu de cette partie : 
4.400.000 francs. La « Jeune fille aux 
chiens » de Fragonard, annoncée 
comme l’un des sommets de l’art du 
xviIe siècle causa quelques déceptions. 
Ne préfère-t-on pas aujourd’hui davan- e | 
tage de virilité ? Une grâce moins arti- / LE 
ficielle ? Il le semble, sinon son prix 7 SP S 
de 12.700.000 francs aurait été dépassé. = 
Les tableaux de Boucher de la vente | = 
Cognacq paraissent avoir souffert des 
mêmes défauts : La « Route du marché» 
(le mieux vendu mais également le plus 
agréable de coloris) se vendit 4.300.000 francs alors qu'à la 
vente Doucet, en 1912, il avait été acheté 80.000 francs, c’est- 
à-dire seize millions de nos francs actuels. Par contre, 
un portrait d’enfant par Drouais a trouvé acquéreur à 
3.800.000 francs et un petit Greuze « l’enfant à la pomme » 
à 2.850.000 francs, doublant ainsi tous deux les estimations 
des experts. 

La comparaison des prix montre que les modernes « montent » 
davantage que les anciens: On en a vu quelques exemples, 
notamment avec Fragonard et Cézanne, celui-ci acheté moitié 
prix et revendu trois fois plus cher que le Fragonard. On peut 
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établir d’autres parallèles avec quelques prix notés il y a quelques 
années : en 1945, une œuvre maîtresse de Fragonard « la jeune 
fille brune » s’était vendue 3.250.000 francs. A la même époque, 
au cours de la vente Mottart on notait : Boudin 500.000 francs, 
Corot 700.000 francs, Monet 900.000, Pissarro 850.000, Sisley 
800.000, Renoir (pastel) 1.000.000, Degas (pastel) 700.000, 
Dunoyer de Segonzac 140.000. Tous ces tableaux étaient compa- 
rables de qualité à ceux de la vente 
Cognacq. 

Établir avec précision quels ont été 
les acheteurs de la vente Cognacq est 
assez difficile. La présence de nom- 
breux amateurs étrangers risquait de 
réduire les possibilités d’achat des 
collectionneurs français. Il n’en a rien 
été. Un tableau sur deux a été acquis 
par un français. Parmi ceux-ci se 
classent de grands marchands interna- 
tionaux comme MM. VWildenstein, 
Pardo, Bernheim-Jeune, Dubourg, et 
il est fort probable que certaines de 
leurs acquisitions partiront à l’étran- 
ger. Finalement on peut dire qu’un 
tiers des tableaux resteront en France. 
C’est déjà un très grand succès. Parmi 
les principaux tableaux achetés par 
des étrangers se trouvent le Courbet 
(pour Londres), un grand Corot 
(pour Londres), le Géricault (pour 
Genève), un Jongkind (la « Démolition 
de la rue des Francs-Bourgeois », 
1.800.000 francs pour le Musée muni- 
cipal de La Haye), un Renoir (pour 
New-York) et un Sisley (pour Genève). 

Quelques sculptures ont montré les positions des artistes 
modernes les plus cotés. Maillol, une fois de plus, s’est imposé 
comme le principal sculpteur de notre époque, avec une petite 
terre cuite (haute de 21 cm., longue de 15) représentant une 
jeune femme nue assise. Il y a quelques mois, à l'Hôtel 
Drouot, une statuette de Maillol, ‘ Femme à sa coiffure ” 
d'importance équivalente avait été très remarquée à 360.000 
francs. Celle de la collection Cognacq s’est vendue 1.050.000 
francs. Il faut citer ensuite de Carpeaux, ‘ La rieuse aux 
roses ”” un buste en marbre vendu 870.000 francs ; de Rodin, 
un petit bronze ‘ Baigneuse ”’, 740.000 francs; enfin de 


Ci-dessus: Stanislas Lépine (1836-1892). Le Pont de la Tournelle. Les deux 
peintures de cet artiste, ami de Boudin, ont atteint des prix bien au-dessus 
des espérances : 2.200.000 fr. pour celle que nous reproduisons et 
1.400.000fr. pour une vue du Canal de Caen. Ces prix semblent indiquer 
que Lépine va sortir de l’éclipse qu'il subit depuis une trentaine d'années. 


A droite: Antoine Le Nain (1588-1648). Les petits danseurs. C’est la seule 
peinture du XVIIe siècle français présente à la vente Cognacq. Vendue 
4,350.000 fr. elle a plus que doublé l'estimation de l'expert. L'exécution sur 
métal a conduit l'artiste à une facture de touches rapides de tons purs qui 
rapproche curieusement sa technique de celle d’un Frans Hals ou d’un Manet. 


Honoré Daumier (1808-1879). Baigneuses. Les œuvres de cet artiste 
sont toujours très recherchées. La collection Cognacq, outre cette peinture 
de 33 X 24 cm. vendue 6.750.000 fr., comprenait aussi une aquarelle de 
la série des Avocats, ‘Les deux confrères”? (25,5 X 20) qui a trouvé amateur 
à 2.650.000 fr.; toutes deux ont été acquises par des acheteurs français. 
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Bourdelle, une épreuve en bronze de l’‘“ Héraklès archer ”, 
dans ses dimensions originales (0 m. 63) 700.000 francs. Ces 
prix ont paru exceptionnels ; en fait, ils sont à l’échelle des 
prix offerts pour les tableaux, seulement le marché de la sculp- 
ture, soutenu d’une façon très irrégulière, n’y est pas habitué. 
Les amateurs prendront-ils conscience un jour que la sculpture 
n’est pas un art mineur ? 

La vente d’estampes fut partagée dans les mêmes proportions. 
Sur les 18 millions que réalisèrent les gravures du xv® au 
xviIe siècle douze millions furent payés par des acheteurs 
étrangers. Sur les six autres millions, un million et demi fut 
payé par le commerce français. Là, comme pour les tableaux, 
bien souvent les enchères furent supérieures aux prix pratiqués 
ordinairement par les grandes galeries d’art ; c’est une consé- 
quence assez courante des grandes ventes publiques où la 
concurrence à l’achat est très grande. Pour les estampes 
gothiques et du xvue, les prix sont susceptibles d’influencer 
la clientèle française peu attirée en général, vers les graveurs de 
cette époque ; ils comprendront que ceux-ci ne sont pas aussi 
négligeables que se l’imaginent les collectionneurs. 

De même que la Bibliothèque Nationale n’a acheté ni livres 
ni estampes, le Musée du Louvre n’a acheté aucun tableau. 
« Si le Louvre veut des tableaux de la collection Cognaca, il les 
achètera » avait répété la presse en annonçant la vente ; la 
réaction fut normale. Philippe Cognacq n’a racheté dans la 
collection de son père qu’un seul tableau, un des moins 
importants, le Boilly. Ses achats furent plus nombreux à la vente 
des livres. Mais ce fut par goût personnel. Il lui fut impossible 
de songer à reformer même une partie des riches 
collections de son père, parmi lesquelles il fut élevé. C’est le 
dénouement d’un drame qui trouve son origine quelques 
années avant la guerre lorsqu’au sortir des Hautes Etudes 
Commerciales — la même école dont son père était sorti trente 
années auparavant - Philippe Cognacq préféra l’aviation aux 
entreprises de la ‘“ Samaritaine ”. Sa conduite durant la 
guerre le racheta aux yeux de son père; mais les rouages de 
la grande administration, mise sur pied par Ernest Cognacq 
avec une implacable précision se retournèrent contre son 
propre héritier. Fils unique, Philippe Cognacq est de fait 
étranger à la “Samaritaine ””. À peine ose-t-1l espérer accéder 
à la présidence — toute honorifique — des Fondations 
Cognacq-Jay. Les ventes des collections Gabriel Cognacq 
sont à tout jamais la dispersion d’une grande collection. ‘‘ Je 
n’ai pu, hélas, dit-il, qu’y chercher quelques souvenirs”. 

FIN 


[ Collection Gabriel Cognacq, Galerie Charpentier, vente le 
mercredi 14 mai 1952: commissaires-priseurs : M°S Alph. 
Bellier, Etienne Ader et François Thullier ; ‘experts : MM. 
Jacques Mathey, François Max-Kann et Jacques Dubourg |. 


Cours des tableaux anciens et modernes 


A 
Willem van de Velde, le Jeune (Hollandais, 1633-1707). « Barque 


au mouillage, temps calme » sur bois, 16,5 X 22,5 cm., vendue 257.000 frs 
à l'Hôtel Drouot, le 7 mai. Il est le plus réputé de cette famille de peintres hol- 
landais qui travaillèrent à la Cour d'Angleterre. Il y a deux ans une «Marine 
par temps calme » (102 X 137) s'était vendue six millions et demi (1). 


Jean-Honoré Fragonard (1732-1806). « L'homme à 
l'épée », 64 X 46 cm. Ce portrait d’un gentilhomme de la cour 
d'Henri Ill vient de la collection du roi Stanislas Poniatowski; 
à la mort du roi, en 1795, le tableau devint la propriété du 
comte Potocki; il vient de sortir de cette famille et s’est vendu à 
Londres 7.500 £, c'est-à-dire 7.350.000frs, le 26 Mars 1952. 
Ce portrait aurait été peint en souvenir d’un bal costumé (2). 


Joos Van Clève (Hollandais, 1485-1541). « Donateurs » 
deux panneaux mesurant chacun 40 X 34 cm., qui proviennent 
d'un triptyque peint par ce peintre anversois, sans doute l’un 
des meilleurs portraitistes des Pays-Bas de la première moitié 
du XVIe siècle. Ils ont trouvé preneur à 1.600 £, soit près 
d'un million et demi de francs, à Londres le 26 Mars (3). 


Meindert Hobbema (Hollandais, 1638-1709). « Village vu à travers 
les arbres » peinture 61 X 84 cm., payée 2.800 £, ou 2.750.000 frs, 
à Londres le 26 Mars 1952. Ces paysages sont caractéristiques de ce maître 
hollandais, dont une œuvre similaire, « le moulin à eau » (48 X 64) s'était 
vendue exactement le même prix à Paris, il y a deux ans, à la vente Katz (4). 


Jan van Goyen (Hollandais, 1596-1656). « Paysage d'hiver » peinture 
sur bois, 39 X 60,5 cm., payée 825.000 francs le 9 Mai 1952 à la Galerie 
Charpentier. Impressionniste de son époque, Van Goyen s’attacha surtout 
au problème de la lumière; sa technique des glacis mordorés convient mieux 
à la lumière de l’été. Ses meilleures œuvres sont des estuaires de rivière (5). 
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22 Les prix de ventes publiques sont les prix 
d’achat réels, tous frais de vente compris. 


PNA 
Marcel Leprin (1891-1933). «Rue de banlieue » toile 38 X 55 cm., vendue 
165.000 francs à l'Hôtel Drouot le 28 Mai 1952. Au cours d’une autre 
vente, chez Charpentier, une de ses vues de Honfleur, «La Lieutenance », a été 
payée 317.000 frs et d’autres paysages entre 145.000 et 194.000 frs (6). 


Henri-Edmond Cross (1856-1910). « Le Lavandou » aquarelle datée 
1909 et mesurant 22 X 37 cm. Elle faisait partie de la collection 
de Madame S..., dispersée à la Galerie Charpentier le 9 Mai 1952. L’évé- 
nement de cette vente fut la confrontation de quarante aquarelles de 
Cross et de Signac, les deux meilleurs peintres (après Seurat) de l’école 
néo-impressionniste : elle fut.à l’avantage de Cross, qui prend ainsi la 
place qu’il mérite. L’aquarelle que nous reproduisons s’est vendue 
242.000 francs, d’autres sont parties à 412.000 francs et 563.000 francs, 
les moins importantes restant à | 10.000 francs. Cette survalue accordée 
à Cross restera dorénavant acquise ; elle était attendue depuis longtemps (8). 
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Edouard Vuillard (1868-1940). « Le Luxembourg », peinture 
85 X 70 cm., vendue 1.381.000 francs à la Galerie Charpentier le 9 Mai 
1952. Un Bonnard présenté à la même vente « Paysage animé de baigneuses » 
(57 X 95 cm.) a atteint 570.000 francs, un Monticelli « Femmes et chien 
dans un parc » 36 x 43 cm., 218.000 francs et un pastel de Degas 
« Modistes garnissant un chapeau » (60 X 92 cm.) 965.000 francs (7). 


Paul Signac (1863-1935). « La Bonne Mère, Marseille » unÿdes chefs- 
d'œuvre de l’école pointilliste. En le présentant à la Galerie Charpentier 


le 9 Mai 1952 (toile datée 1906, dimensions : 90 X 116) l’expert en a 
demandé 1.200.000 francs, il s’est vendu 1.925.000 francs. Nous avons 
déjà dit dans notre précédent numéro que les aquarelles de Signac figurant 
à cette vente ont été poussées entre 91.000 et 218.000 francs (9). 


Kees van Dongen (né en 1877). « Avenue du Bois, le dimanche matin » 
toilé 81 x 100 cm., achetée 751.000 francs à la Galerie Charpentier le 
9 Mai 1952. Depuis sa récente exposition à la Galerie Pétridès, c'était 
la première apparition de Van Dongen en ventes publiques. Cette peinture 
aurait été estimée 250.000 francs il y a trois ans à l'Hôtel Drouot (10). 
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Le bureau du Roi conservé au 
Musée du Louvre est l’œuvre de 
cinq grandsartistes de l'époque : 
Oeben et Riesener, ébénistes; 
Dubplessis, Winants et Hervieux, 
ciseleurs et fondeurs. Sa réalisation 
dura neuf années. D’une richesse 
incomparable, il n’entre pas moins 
de huit bois précieux dans sa 
marqueterie à décor de fleurs et 
d’attributs symboliques. C’est un 
meuble d’apparat. Les bureaux à 
cylindre de l’époque Louis XV 
sont rarement aussi décorés, mais 
cependant ils sont le plus souvent 
réalisés avec des bois précieux. 


MEUBLES A ECRIRE 


LOUIS XV 


Trouver le meuble à écrire Louis XV que l’on désire est 
possible tant la diversité en a été grande à l’époque. 


toujours 


197 un bureau, un meuble à écrire est indispensable ; 
dans un salon il apporte la note intime d’un confident. Quelle 
que soit sa place, même dans un petit boudoir, il affirme une 
présence, une personnalité. Le choix en est aujourd’hui d’autant 
plus aisé que la mode (celle d’écrire tout comme celle de créer 
toutes sortes de tables) les a multipliés sous Louis XV d’une 
façon presque indéfinie. Certains sont solennels, d’autres au 
contraire légers et gracieux, et même si leur destination primitive 
paraît parfois futile, du moins leur diversité de forme, de 
décoration et de dimensions permet-elle de satisfaire les caprices 
de tous les acheteurs. 


LES TABLES A ÉCRIRE 


La spécialisation des tables en « tables à écrire » date de 
la fin du XVII: siècle. Leur vogue commence vers 1720. Ce sont 
les grandes tables de l’époque, puisqu'on leur donne 
depuis 1 m. 30 jusqu’à 1 m. 95, et même 2 m. 60 de longueur 
sur une largeur proportionnée, c’est-à-dire de O0 m. 65 
jusqu’à 1 mètre et même 1 m. 30. Leur fabrication n’a rien de 
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particulier. Le dessus se compose d’un plateau qui peut être 
rectangulaire mais qui- affecte le plus souvent une forme 
mouvementée, soulignée par un encadrement de cuivre doré. 
Il est en sapin, sur lequel on colle du maroquin, du chagrin, 
de la basane ou du veau. La ceinture du meuble renferme les 
tiroirs : généralement, un tiroir central et deux latéraux. Leurs 
formes est limitée par un encadrement de bronze doré que 
l’on retrouve bien symétriquement sur l’autre face du bureau, 
bien que celle-ci ne comporte pas de tiroir. Sur les côtés, un 
rappel des encadrements complète l’harmonie des bronzes, 
en accord avec les « angles » et « chutes » qui protègent les 
coins et les pieds du bureau. Ceux-ci sont galbés, terminés par 
des sabots, au nombre de quatre, parfois huit, mais sur des 
pièces exceptionnelles seulement. Telles sont les caractéristiques 
du bureau plat Louis XV classique ; elles sont le point de 
départ d’améliorations et de perfectionnements qui diminuèrent 
progressivement son usage à l’avantage des meubles fermants. 


Quand on veut faire servir les tables à Écrire à plusieurs 
personnes sans accroître démesurément leurs dimensions, 


L’écritoire de carrosse est un meuble rarissime. 
Celui-ci, estampillé Oeben, provient de la collection 
Adjage : on peut l’estimer 800.000 francs. Sa marque- 
terie est en bois de rose et bois de violette à motifs de 
fleurs. Le coffre, indépendant de la table support, 
dissimule des compartiments et un porte-documents. 


La table d’accouchée présente une partie mobile. 
Celle que nous montrons, de la collection particulière 
de M. Samy Chalom, est une des plus luxueuses de 
fabrication. Criaerd (qui travaillait pour Oeben) l’a ornée 
d’un dessus en laque à décor chinois. || vaut certainement 
plus d’un million. Les moindres valent 300.000 francs. 
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Table de salon « en cas » en placage de 
bois de rose et de violette, portant l’estam- 
pille de Dubut. Le plateau en marqueterie 
« papillon » et le tiroir en bois satiné découvrent 
trois compartiments pouvant servir d’écritoire 
et de coiffeuse, Collection Godard-Desmaret. 


Le bureau à cartonnier est très rare lorsqu'il 
est de petites dimensions, comme celui-ci, prove- 
nant de la collection de M. Cailleux. Son plateau 
mesure | m. 30 sur O0 m. 70. Le cartonnier 
latéral est garni de cuir; c'est un élément adapté 
sur le bureau. Il peut se placer le long du mur. 
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La table bureau à des formes classiques auxquelles les ébénistes ont rarement apporté de fantaisie. 
On voit pourtant ici une interprétation peu courante d’une table-bureau ; elle présente une partie coulis- 
sante destinée à agrandir la surface du plateau; dans ce mouvement, les pieds antérieurs se dédoublent. 
Sa largeur est déjà assez grande cependant : | m. 85. Il s’est vendu l’année dernière pour la somme de 
970.000 francs. Ce système se retrouve plus facilement sur des tables écritoires de petites dimensions. 


on les munit de tablettes à coulisse, une à chaque bout, et deux 
par derrière. Dans ce cas, comme les coulisses sont disposées 
sous le plateau, la place manque pour mettre des tiroirs. Cet 
inconvénient conduit de bonne heure à l’invention du «serre- 
papiers » qui se présente comme un simple gradin à cases 
ouvertes ; 1l remplace les tiroirs, qui peuvent être alors 
«à secret » c’est-à-dire comporter des tirettes sans poignée 
dissimulant un casier. On les fixe à volonté sur le dessus de la 
table à l’aide de vis. Vers 1740, le serre-papiers est devenu un 
petit meuble à part qui prend conscience de son importance. 
Les ébénistes les dotent non seulement de cases vides pour les 
papiers sans importance ou pour les livres, mais encore de 
casiers garnis de cuir doré au petit fer et de trois tiroirs fermant 
à clef. On en fait, comme la table elle-même, en bois naturel, 
en bois de placage et même en laque. Bientôt ils sont surmontés 
de pendules ou de groupes en bronze. 


D'autres solutions existent : le bureau à caissons, par exemple. 
Là, les deux tiroirs latéraux sont complétés chacun par deux 
ou trois rangées inférieures de tiroirs ; la ligne du meuble s’en 
trouve modifiée car la hauteur des « caissons » peut descendre 
jusqu’à mi-hauteur des pieds ; cet arrangement est très pratique 
mais fait perdre quelque peu l’élégance de la table-bureau. 
Il n’en ont pas la valeur commerciale ; les tables-bureaux 
peuvent être estimés facilement 3 à 400.000 francs pour les 
modèles les plus simples ; en beau bois de placage, avec des 
bronzes dorés anciens, il faut bien compter un million, surtout 
avec une estampille de maître-ébéniste. Et il n’est pas exclu 
d’en trouver pour des sommes bien supérieures. 


LE BUREAU A CYLINDRE 


Au milieu du siècle, on imagine de protéger le serre-papiers 
par un volet mobile qui, soit en abattant, soit en se relevant, 
assure le secret des casiers. De là, le bureau à cylindre. Le 


système en est simple. Le serre-papiers (qui commence à 
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s'appeler secrétaire) s'étend sur la largeur entière de la table 
et se ferme par le moyen d’une trappe circulaire qui recouvre 
en même temps tout le bureau. Cette trappe, c’est le « cylindre »; 
il est fait d’une succession de lamelles qui, guidée par deux 
glissières, a la facilité de s’enrouler autour d’un rouleau placé 
derrière le serre-papiers. Le cylindre est prétexte à ornements 
et marqueterie, témoin le meuble du roi, exécuté par Oeben 
et Riesener ; Duplessis et Winant l’ont enrichi de bronzes dorés. 


Le meuble se termine, au-dessus du serre-papiers, d’une 
rangée de tiroirs extérieurs, formant étagères, entourée d’une 
galerie. Comme le système est assez encombrant, le plateau 
se trouverait réduit si l’on ne compensait pas la place perdue : 
pour cela le dessus garni de cuir peut se glisser en avant, comme 
une grande tirette, et conserver toute la surface du plateau. 
Une fois rabattu le cylindre bloque en même temps l’ouverture 
de tous les autres tiroirs. Ce modèle de bureau a connu assez 
de vogue pour donner prétexte à des meubles très bien exécutés. 
Hélas, leurs grandes dimensions sous Louis-XV, explicables 
par leur usage essentiellement masculin, s’accommodent diffi- 
cilement au goût actuel ; ils sont moins cotés que les bureaux 
plats et même que les autres bureaux que nous allons voir 
maintenant. 


LE BUREAU DE PENTE 


Pour assurer le secret des tables à écrire de petites dimensions 
les ébénistes ont eu recours à un autre procédé. Il existait déjà 
au début du XVIII® de petits bureaux plats, à peine large 
de 65 cm. ; on y ajoutait, sur trois côtés, un petit rebord, 
tandis que le dessus pouvait être soit garni de peau, soit en 
bois apparent. Inutile d’ajouter, puisque nous restons ici 
fidèle au style Louis XV, qu’ils étaient supportés par quatre pieds 
de biche très légers. Comme les dimensions ne permettent pas 
à cette époque l'installation d’un cylindre, on lui substitue un 
abattant plat qui se ferme et s’ouvre telle une porte hori- 
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Le bureau plat de Talleyrand se trouve aujourd’hui à l'Ambassade d'Italie. Il est en bois de rose et bois 
de violette ; le plateau est ceinturé d’une moulure de cuivre tandis que quatre motifs allégoriques différents 
protègent les angles. Les filets de bronzes qui soulignent les contours des tiroirs s’y répètent de façon symé- 
trique sur toutes les faces. Les prix des bureaux dépendent de l’ébénisterie et aussi des dimensions générales 
du meuble; ils peuvent varier de 500.000 francs à des prix trois fois supérieurs et même davantage. 


zontale ; c’est le bureau de pente. A l’intérieur le serre-papiers 
s’étage en pyramide ; au centre, une tirette se pousse et dissimule 
une petite cavité secrète, toujours à la même place d’ailleurs 
et dont le seul secret réside dans le déclic d’ouverture. 
L’abattant, incliné à 450 sert de table à écrire quand il est 
rabattu. On le maintient à l’horizontale soit avec des tirants 
de fer et de bois, soit par des tringles ; soit encore par des 
crochets. On ne trouve ces tringles que dans les meubles les plus 
anciens de l’époque car ces accessoires disparurent au cours 
du XVIII siècle. Ce petit meuble est très en vogue à partir 
de 1745. D’esprit bien féminin, il est prétexte aux modèles 
les plus élégants. À côté du bureau de pente que l’on vient 
de décrire, on trouve le « dos d’âne » : il se distingue par ses 
lignes galbées (les plans sont rectilignes dans la première 
version du bureau à pente). Son profil justifie son appellation 
imagée. Les bureaux dos d’âne sont plus rares et généralement 
plus précieux dans leur marqueterie. Les ébénistes leur font 
subir des modifications plus ou moins heureuses. On a vu 
dans le dernier numéro de « Connaissance des Arts » des 
bureaux à pente et bureaux «à caissons » dont les prix 
varient entre 120.000 et 200.000 francs. Il en existe des modèles 
bien plus riches. 


La grande variété des bureaux à pente vient de leur décor 
bien plus que de leur fabrication. Dans le même numéro 
figurait un bureau dos d’âne estampillé R.V.L.C. vendu 
récemment 4.750.000 francs à la Galerie Charpentier ; sa 
marqueterie à décor d’attributs de chasse était remarquable, 
le maître-ébéniste y avait également placé des branchages 
fleuris, des oiseaux et des motifs de quadrillage ; d’importants 
bronzes ciselés à rocailles et fleurettes encadraient les motifs de 
marqueterie. Chez certains grands antiquaires, on peut en 
trouver de plus précieux encore, mais, par contre, pour une 
centaine de mille francs on peut découvrir un petit bureau 
à pente tout simple ; les lignes en sont toujours harmonieuses. 
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LE SECRÉTAIRE 


Le meuble à écrire devient donc un meuble fermé. On eut 
en 1730 environ l’idée de fabriquer des secrétaires en forme 
d’armoire. On les appelait les secrétaire-armoires ; de nos 
jours ils se nomment tout simplement secrétaires. Vingt ans 
après leur naissance, ils connaissent à leur tour une vogue 
immense, mais tandis que le petit bureau à pente ou dos d’âne 
marqueté sur toutes ses faces peut fort bien se placer au milieu 
d’une pièce, le secrétaire est fait pour être adossé au mur. 
On sait comment il est construit ; une partie inférieure ouvre 
à deux battants, comme un buffet ; la partie supérieure est 
formée d’un seul panneau qui se rabat horizontalement pour 
servir de table à écrire. L’abattant abaissé doit se trouver 
à O m. 70 du sol. Au-dessus de cet abattant, immédiatement 
au-dessous de la corniche, est disposé un tiroir. Bien souvent, 
sous Louis XV, du moins dans les premières années de règne, 
l’amortissement du meuble est en retrait à double courbe 
inversée, nommée doucine. Cette doucine formait une sorte 
de socle, sur lequel on posait une pendule, une sphère ou un 
buste. 


Les premiers modèles de sécrétaires visaient à reproduire 
exactement une armoire à quatre panneaux ; les jeux de 
marqueterie permettaient cette feinte. Petit à petit, l’abattant 
écritoire prit son autonomie de décoration ; bien plus, sa 
grande surface fut mise à profit par les ébénistes ; ils y 
déployèrent des branchages fleuris, des paysages, du « point 
de Hongrie »; leurs créations n’ont point de limite, depuis le 
simple placage en feuilles jusqu’aux panneaux de laques. 
On a déjà vu des secrétaires parmi les plus anciens, se payer 
plus de deux millions dans de grandes ventes, mais leur nombre 
permet d’en trouver pour des sommes inférieures à celles 
des bureaux en pente aux qualités équivalentes. 

La disposition intérieure est très variable. Les ébénistes 
se sont complu à modifier au gré de leur fantaisie le nombre 


Le bureau à écrire debout est un pupitre sur de hauts 
pieds. Cependant, il est conçu avec élégance, comme tous 
les meubles à écrire de l’époque Louis XV. Ce genre de 
bureau peut être estimé entre 100 et 350.000 francs. 


Le secrétaire a inspiré tous les ébénistes. Celui qui est 
reproduit ci-dessous porte l’estampille de Migeon, il appar- 
tient à la collection de M. Étienne Lévy. Ses dimensions : 
| m. 10 de hauteur, en font un meuble d’appui. L’abat- 
tant dissimule des tiroirs, en bois de violette comme le 
meuble entier. Il existe une infinité de modèles; certains 
valent 100.000 francs, d’autres dépassent le million. 
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des tiroirs, des casiers, des cachettes à secret. Migeon, un des 
ébénistes du roi, y plaçait toujours les tiroirs par série de trois, 
soit trois fois trois, soit trois fois quatre. Le secrétaire est un 
modèle qui a peu subi de modifications ; toutefois ses 
proportions sont plus ou moins harmonieuses. C’est finalement 
son placage extérieur qui en fait la valeur ; quelques variantes 
rares sont à signaler ; le secrétaire à hauteur d’appui (plus bas 
de dimensions) et le secrétaire-encoignure (de section 
triangulaire, qui se place dans les angles de murs.) 


LES PETITS BUREAUX 


Des compromis ont combiné sous Louis XV les petites 
tables à écrire et des meubles d’autre utilité. Avec un casier 
à livres à la place du serre-papiers, cela donne un « bonheur du 
jour ». Topino s’y est illustré d’une façon remarquable, avec 
de petits meubles précieux, marquetés d’ustensiles tels qu’un 
encrier avec leur plume d’oie, sablier, tasse, dés. Dans un 
autre modèle, le serre-papiers peut rentrer dans l’intérieur du 
pied de table « en faisant la culbute », ce qui permet d’utiliser 
la table tantôt pour écrire, tantôt pour jouer : c’est le bureau 
capucin. Dans le meuble de miniaturiste, le plateau est à 
inclinaison variable grâce à une crémaillière. On trouve 
également des meubles à écrire debout : ils rappellent les 
bureaux à pente, mais perchés sur des grands pieds dont 
l’entrejambe est garni d’une ou deux tablettes. 


D’autres combinaisons joignaient le besoin d’écrire, le 
souci du confort et le goût de luxe. La table d’accouchée en 
est le plus gracieux exemple : elle a l’allure d’une coiffeuse. Sur 
son plateau ordinaire, s’encastre à l’aide de quatre petits pieds 
ajustés un élément identique ; on place cette table volante 
sur le lit de l’accouchée : un pupitre à deux compartiments 
facilite la toilette, la lecture. et la correspondance. Ces meubles 
sont assez rares ; ils sont souvent en bois de violette. On n’en 
trouve guère en dessous de 300.000 francs. Pour voyager, 
l’écritoire de carrosse offre d’autres avantages. C’est un bureau 
à pente démontable en deux parties : la table support et son 
secrétaire-écritoire qui, en fait, peut se poser sur n'importe 
quel bureau plat. On le devine, tous ces meubles sont de 
fabrication luxueuse. Les prix qu’on en offre sont fonction 
uniquement de leur séduction et de leur rareté. 


Fixer des limités à la fantaisie de ces meubles de commodes 
n’était sûrement pas affaire des ébénistes : ils en faisaient des 
pièces charmantes, parfois uniques, que le hasard d’une visite 
d’un antiquaire peut permettre de découvrir. N’a-t-on pas 
trouvé récemment chez l’un d’eux un porte-perruques- 
écritoire ? Cela ne signifie pas qu’il puisse être utilisé 
aujourd’hui comme meuble à écrire. Bien des tablettes écri- 
toires complètent toutes sortes de petites tables Louis XV 
depuis la coiffeuse jusqu’à la table à ouvrage ; il n’est pas 
possible pour autant de les présenter comme des meubles à 
écrire. Tout juste servaient-ils à l’époque à griffonner quelques 
mots à l'intention d’un ami. Ils ne remplissent même plus 
ce rôle aujourd’hui, mais leur fantaisie, leur grâce et leur 
caractère les sauvent toujours de l’indifférence. 


FIN 


Le bureau dos d’âne est le secrétaire féminin par excellence de l'époque 
Louis XV, Notre photo en couleurs montre un « dos d’âne » laqué sur toutes 
ses faces dans le goût chinois, à décor or sur fond bleu, appartenant à 
M. R. W. L’abattant découvre une série de tiroirs en bois satiné et une 
« cave à secret ». L'estampille de Migeon confirme la classe exceptionnelle 
de ce meuble; on ne connaît qu’un seul autre exemplaire conservé au 
Musée des Arts décoratifs, qui est capable de supporter la comparaison. 


" tr he re 
HOME +. CET 


dt bout Là 
td E 2. 


fer 


nl 


TT NTI. 2 


as Vire es 


| AA FN ReNeges 
VS Ne Pa £ 


sièges et meubles 


Cours des 


Bibliothèque à deux corps en placage d’acajou de 
la fin du XVIIIe siècle vendue 360.000 francs à 
l'Hôtel Drouot, le 28 mai. Le tiroir de la partie 
médiane garni de cuir s’abat pour former écritoire; 
les deux portes du bas dissimulent des tiroirs à 
4 l’anglaise; hauteur: 2 m. 45, largeur : | m. 20 (11). 


PS 
Une des six chaises de la fin du XVIIIe siècle, 
en placage de bois clair. Le dossier ajouré à 
motif de colonnettes et d’arcature dénote un 
travail d’ébéniste étranger (italien ?). Leur 
ensemble a été vendu à l'Hôtel Drouot le 8 
mai 1952, pour la somme de 110.000 frs (15). 


Les prix de ventes publiques sont les prix 
d’achat réels, tous: frais de vente compris. 


PS 


Un des six fauteuils d'époque Louis XVI 
à dossiers médaillon estampillés Evrard, dont 
l’ensemble s’est vendu 205.000 francs à 
l'Hôtel Drouot le 28 mai 1952. Ces six 
fauteuils étaient légèrement différents; en bois 
mouluré repeint crème, ils portaient une garni- 


ture en tapisserie au point à attributs cham- 
pêtres sur fond blanc et contrefond rose (1 2). 


Petit bureau « bonheur du jour » d'époque 
transition Louis XV-Louis XVI, vendu 
485.000 francs le 9 mai à la Galerie Char- 
pentier. Ses lignes et surtout sa marqueterie 
le font attribuer à Topino; la partie supérieure 
offre un décor de vases fleuris, de même que la 
tablette d’entrejambe (haut. : Im. 03) le tiroir 
central est orné de grecques en bronze doré (13). 


Importante commode en bois de placage d'époque transition Louis XV-Louis XVI estampillé J.-F. 
Oeben. Elle est de forme légèrement mouvementée; sa marqueterie est faite de cubes et de motifs 
géométriques; la partie centrale, formant ressaut ouvre à deux tiroirs sans traverse tandis que les deux 
parties latérales forment placards. La partie supérieure est garnie d’une rangée de tiroirs ornés d’une 
frise à entrelacs. La disposition décorative des poignées et entrées de serrure, le dessus de marbre 
blanc mouluré complètent les qualités de ce meuble exceptionnel, poussé à 1.750.000 francs le 6 juin à 
l'Hôtel Drouot. Oeben ébéniste de Louis XV est cité dans notre article consacré aux meubles à écrire (14). 
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Bibliothèque Régence à hauteur d'appui en bois de violette, 
Les montants arrondis et le battant central sont ornés de canne- 
lures à fond de cuivre; la riche ornementation des bronzes dorés 
comprend des mascarons, des motifs à coquilles et feuillages. La paire 
de ces bibliothèques s’est vendue 7.800.000 fr, Galerie Charpentier, 
« le 9 mai. Hauteur: | m. 47 ; largeur : | m. 50; profondeur : 0 m.42 (16). 
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Une des deux bibliothèques en 
boiserie du XVIIE siècle certai- 
nement de provenance provençale 
vendues 274.000 francs à l'Hôtel 
Drouot le 14 mai. Les panneaux 
sont à mouluration peints en grissur 
un piètement peint en marbre. (17). b 


Fauteuil de bureau d'époque 
Louis XV, en bois naturel mouluré 
et sculpté de fleurettes. Il repose 
sur quatre pieds cambrés, terminés 
par des feuilles d’acanthe, et disposés 
en losange; le siège canné est 
recouvert d’un coussin mobile en 
cuir fauve. Prix : 103.000 francs, 
le 28 mai à l'Hôtel Drouot. (18). 


Une des quinze chaises du b 
XVIIIe siècle, à hauts dossiers qui 
ont été achetées 525.000 francs 
au cours de la même vente (château 
de X...); la ceinture et le haut du 
dossier sont sculptés de petits 
feuillages et de rinceaux. Garniture 
velours, sièges à «châssis» (19). 


Grande commode d'époque Louis XV estampillée 
Léonard Boudin, vendue 255.000 francs à l'Hôtel 
Drouot le 6 juin 1952. Elle ouvre à trois rangs de 
Ÿ tiroirs; son placage est « en feuilles » dans des enca- 
É « drements; bronzes ciselés de feuilles d’acanthe (20). 
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Commode  galbée d’époque 
Louis XV estampillée P. Roussel ; 
outre sa marqueterie de bran- 
chages fleuris et d'oiseaux, cette 
commode a l'avantage d'ouvrir 
à deux tiroirs sans traverse. 
A l’Hôtel Drouot, le 6 juin, elle 
a été payée 768.000 frs (33). 
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Table tripode Chippendale en acajou, provenant 
de la collection Fred Skull, et vendue £ 682,10 
(soit 670.000 francs français) à Londres, le24 avril. 
Le plateau ceinturé d’une galerie ajourée, est 
porté par un motif balustre sculpté, ainsi que les 
pieds, de feuilles d’acanthe. Diamètre: 50 cm. (21). 


Fauteuil en bois laqué d'époque Napoléon Ill; 
il est sculpté de bouquets de fleurettes et garni 
de soierie. Il faisait partie d’un salon composé 
d’un canapé, deux fauteuils et quatre chaises payé 
48.000 francs à l'Hôtel Drouot le 13 mai (25). 


Petit canapé corbeille d'époque Louis XV, 
en bois repeint blanc mouluré et sculpté de 
fleurettes; il repose sur quatre pieds cambrés. 
C'est un canapé très harmonieux de lignes et de 
proportions, il a été payé 366.000 francs le 
28 mai à l'Hôtel Drouot. Au cours de la même 
vente, un autre canapé corbeille d'époque Louis XV 
(mais accidenté) s’est vendu 220.000 francs, et un 
troisième qui n'était qu’une copie L. XV, éga- 
lement sculpté de fleurettes 66.000 francs (22). 
v 
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Coiffeuse «à caisson » de 
forme mouvementée d'époque 
Louis XV; elle est en bois de 
placage marqueté en feuilles 
dans des encadrements; largeur : 
0 m. 85. Elle a trouvé acqué- 
reur à 233.000 francs à l'Hôtel 
Drouot, le 28 mai 1952 (24). 


Cours des tapis et tapisseries 


Tapisserie de Bruxelles du début du XVIIIe siècle représentant la Reine de Saba; 
l'encadrement est chargé de draperies, de fruits et de fleurs. Cette tenture, de 
3 m.10 sur5 m.10, s’est vendue 230.000 frs à la Galerie Charpentier le 27 mars (26). 


Tapisserie fine d’Aubusson en soie 
d'époque Louis XV à décor de Chinois 
mesurant 2 m. 50 sur | m. 20 et 
présentée à l'Hôtel Drouot le 4 avril 
avec son pendant (également sans bor- 
dure). Ces deux belles tapisseries ont 
trouvé preneur à 395.000 frs (27). 
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Tapisserie d’Aubusson d'époque Louis XVI, à décor, sur fond 
crème, d’un médaillon central « Le loup plaidant contre le renard 
devant le singe » dans un encadrement de guirlandes de fleurs, 
nœuds de ruban et, sur les côtés, de trophées champêtres. Com- 
plétant cette tapisserie (485.000 frs; haut. 2 m. 80 X larg. 3 m. 20) 
ont été présentés à la Galerie Charpentier le 24 mars, une tenture 
de la même suite dont le médaillon central représentait un jaguar 
et un loup (2 m. 75 X | m. 73) et deux entre-fenêtres uniquement 
à décor de trophées et guirlandes (mesurant 2 m. 30 X O m. 52) 
qui ont été vendus ensemble pour le prix de 800.000 francs (28). 
v 


Tapis de Keshan à décor d'animaux 
et vases fleuris sur fond crème; ses 
dimensions sont de 2 m. sur | m. 30, 
Il s’est vendu 170.000 frs à Nice le 
18 mars; un autre tapis Keshan, à décor 
d’arbre de la vie, oiseaux et fleurs, 
a obtenu le même prix (29). 


Tapisserie des Flandres du XVIIIe siècle représentant une kermesse d’après les cartons de David Téniers ; 
à gauche, se tient un couple galant près d’un paysan qui remplit deux pichets à des tonneaux tandis 
qu’au centre un couple danse devant un violoniste juché sur un tonneau et que, à droite, des paysans en 
liesse sont réunis autour d’une table garnie. Cette grande tapisserie, mesurant 2 m. 50 X 5 m. 35 s’est 
vendue 715.000 frs à la Galerie Charpentier le 27 mars. Au cours d’une vente dirigée à l'Hôtel Drouot 
le 4 avril, une autre grande tapisserie des Flandres, également d’après Téniers, représentant une cour 
de ferme animée de personnages et d'animaux, 3 m. 60 X 4 m. 20, a trouvé preneur à 618.000 frs (30). 
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Ils conservent toujours au moins leur 
rôle décoratif et souvent leur utilité 
d'autrefois: les plusbeauxsont à figures. 


La rectitude générale, le vase antique ou la 
draperie sont des caractères du pur Louis XVI. 
Pourtant l'influence des époques précédentes 
subsiste encore avec une surcharge d’'orne- 
mentation. Celle-ci et le pathétisme du lion désigne 
ces chenêts pour une grande pièce solennelle. 


É. chauffage central n’a pas tué la cheminée. Dans de la contemplation des chiens domestiques qui se chauffaient 
l’interview qu’on a pu lire ici-même le mois dernier auprès de leurs maîtres. Puis d’autres animaux et des 
M. Charles de Beistegui en rappelait la nécessité. Dût-elle ne pas personnages furent sculptés. Ils ont des poses solennelles ou 
servir, elle est l’âme d’une pièce. Pas de pièce ancienne sans familières mais toujours un peu apprêtées. Les deux chenets 
cheminée et pas de cheminée sans chenets. D’ailleurs il est de permettent une symétrie qui est bien dans le goût de l’époque. 
nombreux manoirs de campagne où subsiste heureusement le Elle est rigoureuse pour les socles et les motifs décoratifs 
feu de bois. Pour leur partie utilitaire, les chenets, ou feux, comme les vases. Les figures ont une certaine variété dans la 
comportent deux barres de fer qui vont d’arrière en avant et symétrie. Elles sont identiques par l’inspiration, la ligne générale, 
soutiennent les bûches de façon à maintenir un courant d’air mais souvent différenciées soit par la pose, soit par le sujet : 
de bas en haut. Pour la partie décorative, ces barres à feu se on trouve un homme et une femme ou deux animaux différents. 
terminent en avant par deux supports plus ou moins ouvragés. Dans cet art, un nom surpasse tous les autres, celui de 
Au xvine, les somptueux chenets en argent du siècle précédent Gouthière. Les chenets nous offrent un des plus beaux exemples | 
sont abandonnés. Les chenets simples sont en cuivre ; les beaux de son talent avec le fameux ensemble du Louvre qui est 
chenets en bronze ciselé et doré. Ici comme ailleurs, la ciselure * reproduit ici. Le naturalisme un peu factice de l’époque subsiste 4 
du bronze atteint sa plus grande finesse durant l’époque dans l’abondance de détails qui caractérise Gouthière. Ces 2 
Louis XVI. L’artisan ne se contente plus d’égratigner de motifs secondaires ne sont d’ailleurs pas nécessairement de sa ne 
quelques coups de rifloirs la surface polie pour lui faire accrocher main. Mais les sujets principaux sont traités par lui avec une +4 
la lumière. Il pousse à son dernier perfectionnement le travail intensité de vie montrant que les chenets et autres accessoires ‘ 
des mattoirs. La surface reste donc polie, douce au toucher, mais du mobilier sont loin de ne mériter toujours que la place modeste s 
elle n’est jamais plate. Le lent travail des mattoirs l’a composée qui leur est donnée dans les traités d’histoire de l’art. | È 
de multiples facettes qui font jouer la lumière. Les chenêts Louis XVI à figures apparaissent ainsi comme & 
Les éléments de la décoration sont ceux de toute l’époque : les une perfection du genre. Cependant ils restent moins recherchés | 
lignes droites, les guirlandes régulières, les pieds cannelés que leurs semblables du style Louis XV. Ceux-ci cotent plus dans 
suffisent à déceler le Louis XVI. Ce n’est pas un hasard si des leur ensemble. Des copies Louis XVI se payent 50 ou 80.000frs. 
figures et en particulier des animaux s’y retrouvent aussi souvent De beaux et authentiques spécimens à figures ne peuvent se 
en motif central. La tradition en remonte aux origines mêmes trouver à moins de trois fois ce prix. Il n’y a pas de limite pour ? 
des chenets, comme en témoigne leur nom, dérivé de chiennets, des pièces de musées comme certaines de celles que nous | 
encore appelés chiens de feux. Sans doute cette idée naquit-elle reproduisons. 


Le chien à donné son 
nom aux chenêts appe- 
lés autrefois chiennets 
ou chiens de feu. Ici 
la différence des atti- 
tudes ne nuit pas à la 
symétrie. De là sont 
dérivés tous les chenêts 
à animaux et figures. 


Amours, de la collection Jansen, où les jeux de lumière révèlent l'extrême 
finesse atteinte par la ciselure sous Louis XVI. Chaque surface est faite de multiples 
facettes de façon à bien prendre la lumière. Malgré leur plus grande perfection, 
les bronzes Louis XVI sont cependant moins recherchés que les Louis XV. 
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Lions, de la collection 
Jansen dont l'impassi- 
bilité s'accorde avec la 
pureté des lignes Louis 
XVI. Celle-ci ressort de 
la décoration qui sou- 
ligne l'ossature et dé- 
tache chaque panneau, 
comme elle le fait 
par exemple, pour un 
fauteuil du même style. 


L'enfant est le motif central de ce feu de la collection Baguèës. Si par l’ima- 
gination on le remplace par une simple boule, on comprend aisément 
pourquoi les chenêts à figure sont les plus beaux et les plus recherchés. 


Gouthière (1732-1813) : Réplique appartenant à Baguès du célèbre feu 
au sanglier et au cerf traqués du Louvre. Provenant du pavillon de Louve- 
ciennes, ils avaient été exécutés pour Mme du Barry (hauteur: 42 cm.). 
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La lyre et les sandales reportent à l'Antiquité ce personnage du Palais 
de Fontainebleau, témoin du goût «à la grecque » naissant qui devait 
aboutir parfois à l’imitation pure et simple à l’époque du Directoire. 
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Le dromadaire du Louvre est un sujet particulièrement exceptionnel. Cannelures, vases, pommes de pin, guirlandes, motifs en frise font de ce 
L'ornementation est si discrète sur le très beau socle massif que ce chenêt chenêt du château de Versailles une anthologie du style Louis XVI. L’attitude 
semble-t-il aurait bien plutôt sa place au Département des sculptures. du groupe est typique du naturalisme un peu apprêté de cette époque. 


Le lévrier est un animal distingué. Ce caractère est rehaussé dans 
cette pièce de chez Jansen par le dessin strict de la draperie et des 
cordonnets. L'ensemble est tout désigné pour un petit salon raffiné. 
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Cours des objets d'ameublement 


Paravent en papier peint de Mulhouse 
d'époque Empire, à six feuilles, de la série 
des « Villes de France ». Il a été présenté à 
Nice le 19 Mai et vendu 59 900 francs (33). 


Paire d'importants candélabres à six lumières 
en bronze doré. Ils sont en forme de vases 
brûle-parfums supportés par trois pieds formés 
de sphinx assis; ceux-ci sont en bronze de 


p 


patine brune. Ils mesurent | m. 10 de. 


hauteur et datent des dernières années du 
XVIIe siècle. Ils se sont vendus 375.000 francs à 
la Galerie Charpentier le 27 Mars 1952 (34). 
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Pendule du XVIII siècle en forme 
d'un petit régulateur en bois laqué 
noir et or dans le goût japonais; 
le cadran est de Crosnier, à Paris 
et les ornements en bronze doré. 
Ces modèles sont assez rares; celui-ci 
mesurait 73 cm. de haut et a été 
payé 400.000 francs à la Galerie 
Charpentier, le 9 Mai 1952 (31). 


Pendule d'époque Louis XVI en 
marbre blanc et bronze ciselé et 
doré de deux couleurs; le cadran 
émaillé de Bourret, à Paris, est 
flanqué de sirènes supportant un 
entablement sur lequel se trouvent 
deux vases brüûle-parfum, des 
colombes et le groupe bien connu 
du « Baiser », de Houdon; hauteur : 
46 cm. Présentée à la Galerie Char- 
pentier, le 9 Mai 1952, elle s’est 
vendue pour 145.000 francs (32). 


v 


Paravent en papier peint d'époque 1830, série des « Jardins français », vendu 51.000 francs 
à l'Hôtel Drouot le 12 Mai. Certains paravents demandent d'importantes réparations ainsi que 
l’expliquait notre article consacré aux papiers peints paru dans le numéro d'Avril (35). 


Les prix de ventes publiques sont les prix 
d'achat réels, tous frais de vente compris. 


LE PONT-AUX-CHOUX 


Cette faïence blanche, production typiquement parisienne du 
XVIII siècle, confond ses formes avec celles de l'argenterie 
et décore les plus belles salles à manger sans dépenses somptuaires. 


| FRS de la faïence blanche peu 
paraître une gageure en art céramique : c’est 
ce qui assure cependant le succès du « Pont- 
aux-Choux ». Sa tonalité pâle peut surprendre 
à première vue, mais elle ne fait que mettre 
en valeur ses formes exceptionnelles. La plupart 
rappellent les pièces d’argenterie du xvuIe siècle. 
Les maîtres-orfèvres de l’époque n'étaient pas 
jaloux de cette affinité de style ; bien souvent 
même ils eurent recours aux fours de Pont-aux- 
Choux pour réaliser les essais de leurs modèles. 
Aujourd’hui encore, les orfèvres lui conservent 
de la reconnaissance ; on trouve chez eux, tout 
aussi bien que chez les marchands de céramique 
et les antiquaires, de belles pièces de forme, 
des légumiers, des pots à crème, des assiettes, 
des plats. 

La place d'élection des Pont-aux-Choux est 
la salle à manger. C’est sa destination d’origine. 


Certains modèles exceptionnels, comme cette jardinière de la Collection Aubertin, 


montrent que la richesse décorative et la puissance du style Louis XV sont parfaitement Leur voisinage avec l’argenterie est très 
respectées. Rocailles vigoureuses, têtes de dauphins, mascaron, tous ces éléments s’y reposant, et ceci n'empêche pas qu'ils 
mêlent en une arabesque des plus originales dont l'équilibre n’est cependant pas exclu. s'accordent aussi très bien, dans une vitrine, 


avec les coloris gais de céramiques décorées 

comme celles de Strasbourg, Sceaux ou 
Marseille. Même s’il se contente de placer quelque riche soupière ou une paire de cache-pots sur une 
console, l’amateur pourra facilement, et sans dépenses somptuaires, amener un peu de charme et de 
fantaisie dans sa demeure. Au surplus le nom de Pont-aux-Choux ne manque pas de pittoresque. Il 
mérite qu’on s’y attarde quelques instants pour en surprendre tous les secrets. 

Il y a bien longtemps, les « grands boulevards » n'étaient que les fortifications de Paris. Un fossé 
longeait le mur d’enceinte et la ville s’était étendue bien au-delà avant qu'il ne fût comblé. Des ponts 
le franchissaient : probablement, cette « banlieue », encore très pourvue en jardins potagers, 
fournissait-elle alors surtout des choux. Quoi qu’il en soit, un d’entre eux reçut le nom de Pont-aux- 
Choux. Aujourd’hui, la rue du Pont-aux-Choux, dans le IIIe arrondissement amène à cette partie du 
boulevard Beaumarchais qui a conservé une physionomie particulière, avec ses escaliers et ses enjam- 
bements. Juste en face, à la hauteur de la rue Saint-Sébastien, se trouvait la fabrique de faïence fine 
parisienne. Dès le xvmi® siècle, la manufacture était assez importante pour recevoir ce nom de « Pont- 
aux-Choux ». Au lieu de distinguer sa production du nom de la ville d’origine comme on le fait du 
Rouen ou du Nevers, on la désigne du nom d’un pont sur un fossé, l’un et l’autre disparus. 

Dans cette fabrique on faisait de la « terre de pipe ». La technique était d’origine anglaise et son 
usage très populaire. La matière première est une terre très blanche, très serrée et dure, très plastique 
aussi, pouvant donc donner des reliefs extrêmement fins. Après un moulage soigné, les pièces sont 
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Cannelures et godrons, par leur 
sobre élégance, ajoutent à lanob 

de ce modèle très rare et certai- 
nement des débuts de la Manu- 
facture (Musée des Arts Décoratifs). 


Le «grain-de-riz» couvre la 
surface sans altérer ni alourdir la 
forme dont la ligne élégante et 
sobre reste bien en valeur. A 
remarquer la grâce du couvercle. 


Quelques branchages fleuris bien détachés sur lesquels s’est posé un La grosse fleur entourée de quatre feuilles finement moulées et posées 
oiseau servant de prise au couvercle, cette charmante fantaisie suffit à presque à plat qui surmonte le couvercle est tout à fait typique. On peut 
transformer en pièce assez exceptionnelle un modèle par ailleurs classique la trouver aussi sur les bouillons, les beurriers et les pots à crème. Par 
(décor de fleurs, moulurations du bord). Au centre : une boîte à éponge. contre, la réserve de fleurs sur fond « grains-de-riz » est très rare. 


L’importante soupière du certre et son plateau-surtout (diamètre : aux-Choux » pour certaines productions hors série. Ces œuvres d'art 
50 cm.) portant les armes de Trudaine, Intendant des Finances. en 1747, avaient valu à la fabrique une réputation méritée et les plus grands person- 
figure au Musée des Arts Décoratifs, à Paris. Cette magnifique pièce d'apparat nages accueillaient dans leurs châteaux ces fragiles merveilles. Valeur : 
est un exemple caractéristique de ce qu’a su faire la Manufacture du « Pont- plusieurs centaines de mille francs. A droite et à gauche, deux cache-pots. 


A l’époque Louis XVI, le décor 
de fleurs est traité en léger relief 
qui s'accorde bien avec les lignes 
sages du temps. Il faut 20.000 Frs 
pour acquérir une telle cafetière. 


Les fleurs peuvent témoigner d’une 
bien plus grande vigueur comme 
dans ce brüûüle-parfums de la collec- 
tion Nicolier. Noter aussi l’utili- 
sation décorative des perforations. 


Les petites pièces sont assez bon marché. Un pot de crème à « grains-de- 
riz » de bonne qualité vaut 5.000 francs. Mais un pot presque semblable 
en faïence de Lorraine ne vaut guère plus de mille francs. Remarquer sur la 
soupière du centre les deux anses en têtes de Chinois en chapeau pointu. 


Sucrier de la collection Recher, de forme élégante, aux reliefs accusés, valant 
vingt mille francs. La moitié suffit pour une pièce analogue mais un peu 
moins nette ou un peu plus jaune. Le bouillon de droite, aux anses plates 
caractéristiques, au couvercle surmonté d’une graine, a une valeur égale. 
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Le corps de la soupière est un exemple des pièces sans relief qui, pour 
l'usage courant, durent être nombreuses. A noter sur la saucière, les curieuses 
petites côtes verticales, plissées «en serviettes ». Ce décor n'atteint 
pas le bord, la zone lisse assurant la légèreté de la forme très découpée. 


Le décor de la riche soupière de la collection Aubertin est remarquable; 
les anses en forme de hures de sanglier et la tête humaine se détachent. 
Le motif en relief du couvercle unit de robustes rocailles à des groupes de 
fruits. « Pont-aux-Choux » triomphe aisément dans l'emploi de tels éléments. 


recouvertes non pas d’un émail opaque (comme l’exigeaient les 
terres plus ou moins colorées utilisées pour la faïence classique), 
mais d’un simple vernis d’émail plombifère. Transparent et très 
mince, il donne juste le brillant et n’empâte pas les reliefs les 
plus délicats. La «Terre de pipe » anglaise, technique de 
production à bon marché, finira par ruiner dans les dernières 
années du xvui siècle toutes les fabriques françaises de faïence 
classique dont les produits trop coûteux ne pourront résister 
à leur concurrence. Elle aura eu, en France, au moins une 
influence heureuse : la création de la fabrique parisienne qui, en 
1743, entreprit d'adapter cette nouvelle technique au goût 
français. On peut dire que l’élève surpassa de loin le maître. 
Cette supériorité est telle qu'aucune comparaison n’est possible 
et, encore moins, aucune confusion. 

Du point de vue artistique, la tentative qui consistait à 
présenter une belle matière toute blanche où, seule, jouerait 
une ornementation en relief n’était pas sans précédents. Les 
« Blancs de Chine » n’avaient-ils pas, depuis plus d’un siècle, 
montré la voie? Exemple suivi déjà par plusieurs fabriques de 
porcelaine européennes et particulièrement en France par 
Saint-Cloud. Mais l'existence même de ces prestigieux 
devanciers imposait une qualité parfaite que la seule fabrique 
de Pont-aux-Choux a su atteindre. 

Cette recherche de qualité est manifeste dès les premières 
années d’existence de la manufacture. Son fondateur, Gérin, est 
remplacé en 1748 par Mignon, homme cultivé et disposant de 
moyens importants ; c’est le moment du transfert depuis la rue 
de Charenton à l’emplacement définitif devenu fameux. Pendant 
plus de cinquante ans (puisque la fabrique où Mignon demeure 
seul maître à partir de 1757 dure au moins jusqu’en 1798), on 
s’attache donc à la production de la belle matière que le « blanc » 
exige impérieusement. La pâte est d’un beau blanc un peu 
crème, parfois légèrement rosé qui se distingue aisément des 
productions anglaises généralement plus jaunâtres. Sur cette 
matière, le vernis très mince laisse une sorte de chaleur se dégager 
de ces «terres de pipe » parisiennes auprès desquelles celles 
d’outre-Manche semblent glacées et sans personnalité. Dès 
1748, cette qualité exceptionnelle permet aux « Pont-aux- 
Choux » de supporter la comparaison avec les porcelaines en 
« pâte tendre ». Pour récompenser Mignon et Serrurier du « zèle 
qui les anime l’un et l’autre pour pousser cette manufacture à sa 
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Les grosses fleurs, au relief bien accusé, où les lumières et les ombres 
s'inscrivent si bien, donnent beaucoup de caractère à cette jardinière du 
Musée des Arts Décoratifs. À noter aussi les anses en forme de têtes d'animal 
fantastique. Une jardinière de ce modèle vaut environ trente mille francs. 


Le fond à « grains-de-riz » recouvre les parois d’un réseau très fin 
mais un peu uniforme. Aussi est-il interrompu de place en place par de 
minces cannelures. Il est limité vers les bords par les moulurations qui 
donnent à l’ensemble son équilibre. Dans les pièces plates, le centre restelisse. 


perfection », le roi leur accorde sa protection et la fabrique prend 
le titre de « Manufacture Royale des Terres de France à l’imi- 
tation de celles d'Angleterre ». 

Objet d’usage, la faïence fine l’était — tout au moins dans 
les modèles courants — beaucoup plus que les faïences décorées, 
bien plus coûteuses. C’était presque ce que nous appellerions 
aujourd’hui un article utilitaire. On peut voir, par exemple, dans 
la publicité de l’époque, dans les « Annonces » de 1757 et 1760, 
les fabricants proclamer la qualité de leurs produits en en 
vantant non seulement la blancheur, la solidité, la perfection de la 


fabrication et l'agrément des formes, mais aussi la durée au 


service, la possibilité de faire aller les plats au feu, plats capables 
d’en soutenir l’action sans perdre leur blancheur, ni être gâtés. 
Et d’ajouter : « On y fait bouillir les ragoûts et les choses 
liquides ». En dépit des allégations publicitaires, ce traitement 
a bien souvent apporté à la faïence des traces fâcheuses : parties 
jaunies ou même noircies, quand la pièce tout entière n’est pas 
gâtée. Il est évident que la préférence de l’amateur doit s’attacher 
aux spécimens qui ont conservé le plus possible de leur blancheur 
initiale... avec un peu d’indulgence toutefois, surtout pour des 
modèles particulièrement réussis ou rares. Mais, dans l’ordre 
des prix, on devra toujours considérer qu’une plus-value 
importante doit s’appliquer aux pièces parfaitement conservées. 

Une belle matière n’aurait pas suffi au « Pont-aux-Choux » 
pour assurer une supériorité artistique, mais les nouveaux 
venus disposaient d’un autre atout : la situation de la fabrique 
à Paris même où les donneurs de modèles les plus talentueux 
n’allaient pas manquer. Dans une fabrication où les formes ont 
beaucoup plus d'importance que pour les pièces décorées, il est 
indispensable d’atteindre dans le choix des modèles une classe 
exceptionnelle. À Paris, on fit appel à des maîtres éprouvés : les 
orfèvres, dont la réputation n’est plus à faire. C’est, en effet, sur 
des modèles d’orfèvrerie que seront moulés finement les 
verseuses, plats, bouillons, saucières, etc. dont les formes à la 
fois amples et déliées nous séduisent toujours. 

Avec les orfèvres, la manufacture s’est assurée de remar- 
quables collaborateurs. On croit que plusieurs sculpteurs de 
talent ont également travaillé directement pour Mignon et l’on 
cite le nom du neveu de Clodion : Lambert-Sigismond Adam. 
Une autre hypothèse, assez vraisemblable, explique la splendeur 
de certaines pièces par un moulage fait directement sur des 


Un décor extrêmement rare de personnages en relief — Jeux d'Amours — 
s'inscrit ici dans une réserve encadrée par une forte mouluration rectiligne. 
Cette même conception de la forme se retrouve à la base et au bord 
supérieur. La paire de jardinières vaut environ soixante-quinze mille francs. 


La prise du couvercle est assurée ici par trois volubilis accolés. D'autre 
part, une ouverture au bord du couvercle permet de placer la cuiller, 
également en « Pont-aux-Choux ». Celle-ci servait à prendre le sucre en 
poudre. On peut trouver un tel sucrier pour une vingtaine de mille francs. 


ustensiles d’orfèvrerie destinés à la fonte pour remédier à la 
pénurie du Trésor Royal après la guerre de Sept ans. Il est très 
concevable que la belle tenue artistique de ces faïences ait pu 
apporter quelque consolation à ceux qui avaient été contraints 
de sacrifier les originaux en métal précieux. Quoi qu’il en soit, 
avec. la collaboration directe ou indirecte des grands orfèvres 
comme les Germain, les faïenciers se risqueront à produire des 
pièces de grand apparat assez extraordinaires et dont ils 
n'auraient évidemment jamais pu venir à bout autrement. 

Au cours d’une aussi longue période, on s’en doute, les 
variations des styles à la mode ont eu leur répercussion sur les 
produits d’une fabrique intimement mêlée au mouvement 
artistique. Cependant il est possible de la résumer autour de 
quelques types essentiels, caractérisés par les décors en relief 
qui les ornent et qui sont forcément en nombre assez limité. 


Le décor le plus simple et le plus fréquent est celui « aux grains 
de riz » qui accompagne généralement des formes régulières. Il 
forme un léger réseau ininterrompu qui couvre les marlis des 
plats et des assiettes dont les fonds restent unis. Il orne aussi 
les parois des sucriers, des verseuses, de toutes sortes de pots, 
coupé ça et là par de fines côtes verticales et limité au bord par 
des zones moulurées, bien accusées, donnant à l’ensemble un 
parfait équilibre. 

Un autre décor qui s’accommode davantage des formes 
mouvementées du Louis XV présente des fleurs en relief : 
guirlandes et bouquets légers, qui ont tendance à s’étirer un peu 
vers la fin de la fabrication (fleurs et feuillages sont plus gros, 
plus fouillés, plus vigoureux au début). Souvent encore, de 
grosses moulurations ornent le bord des pièces. Les boutons des 
couvercles prennent la forme de trois volubilis accolés, d’une 
rose entourée de trois ou quatre feuilles posées presque à plat, 
d’un fruit, plus rarement d’un légume, d’un crustacé. 


Moins fréquent est le décor qui offre des parties côtelées 
soit en fines cannelures verticales, soit en gros godrons dont 
le goût rappelle la puissance un peu sévère du style Louis XIV. 
Enfin, dans les grandes pièces d’apparat, la manière géné- 
ralement utilisée est la rocaille à rinceaux vigoureux, dans la 
meilleure tradition du Louis XV grandiose. 


La prépondérance des orfèvres dans cette fabrique a été 
si forte que l’on peut trouver souvent sur les côtés des soupières, 


des rafraîchissoirs, toutes sortes de mascarons, parfois même 
des têtes de personnages chinois coiffés d’un chapeau pointu, se 
détachant presque entièrement de la paroi. L’on trouve aussi 
d’assez gros oiseaux posés sur une branche au sommet de maint 
couvercle. Mais en revanche on ne connaît que fort peu de 
statuettes et groupes. On peut citer, certes, des Enfants figurant 
les Saisons, ou encore des flambeaux en formé de personnages 
assis et écartant les bras qui tiennent un bougeoir dans chaque 
main : ces figurines sont trop inspirées de celles de Chantilly 
et de Saint-Cloud, et finalement restent en dehors de ce que l’on 
aime à trouver dans le « Pont-aux-Choux », c’est-à-dire des 
objets familiers, dont la perfection et le charme semblent presque 
involontaires. 

Aucune marque ne se rencontre sur les faïences fines pari- 
siennes, ce qui est assez surprenant pour une production 
pourtant très recherchée à l’époque, au moins à l’égal des 
porcelaines et faïences les plus cotées par la mode. Ceci était 
d’autant plus crucial encore que Mignon avait à se défendre 
constamment contre une concurrence très active. Son privilège 
était bien peu respecté. La concurrence jouait aussi sur les prix 
qu’il fut contraint de baisser à diverses reprises pour lutter contre 
ses adversaires, problème que les circonstances nous rendent si 
curieusement actuel. 

Les pièces les plus décoratives conservent malgré tout un 
équilibre parfait, une mesure essentiellement française. Ce sont 
de magnifiques surtouts, des soupières d’un style presque 
monumental comme celle de l’Intendant de Finances Trudaine, 
pièce de très grande allure dont on peut voir un specimen au 
Musée des Arts Décoratifs à Paris, où toute une grande vitrine 
est d’ailleurs consacrée aux produits de « Pont-aux-Choux ». 
Une seule visite à ce Musée, par ailleurs si intéressant, permet 
de se faire une idée d’autant plus complète de la question qu’une 
vitrine qui lui fait face renferme des imitations de l’époque 
appelées « Faïences fines de Lorraine ». Elles ne manquent pas 
d’agrément mais sont d’une classe nettement inférieure. Il faut 
d’autant moins confondre ces deux productions, qu’une 
différence de valeur importante sanctionne la différence de 
qualité artistique. Les « Faïences fines de Lorraine » coûtent 
en effet deux, trois ou même quatre fois moins cher que les 


«Pont-aux-Choux » qu’ils ônt imités plus ou moins fidèlement. 
FIN 


Verseuse en argent uni, 
à fond plat et anse en 
bois. Le couvercle est 
surmonté d’une gaine 
ciselée en forme de 
branche de caféier. Les 
poinçons datent de Paris, 
1798-1809; hauteur : 
12cm., prix: 42.000fr (36). 


Cours de l’argenterie ancienne 


p 
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Plusieurs pièces d’argenterie ancienne 
se sont vendues récemment. Les prix 
ont été particulièrement soutenus. Une 
petite verseuse d'époque Louis XV 
pesant 80 grammes s’est vendue 36.500 
francs, c’est-à-dire près de 450 francs 
le gramme. D’autres pièces de la fin du 
XVIIIe siècle ont trouvé plus couram- 
ment acquéreurs aux environs de 200 
francs le gramme, tandis que pour le 
début du XIX®, on offrit de 80 à 100 
francs. Mais la première valeur des 
pièces d’argenterie ancienne est, avec leur 
rareté, la qualité de leur fabrication. 
Nous montrons dans cette page des 
objets remarqués au cours d’unevente qui 
a eu lieu à l'Hôtel Drouot le 16 Mai. 


Chocolatière et son couvercle en 
argent doré, poinçon de Jean Debrie, 
Paris 1743. Vendue 97.000 francs, 
€ cie mesurait 14 cm. de hauteur. 


Grande cafetière en argent de Lille 0 
du XVIIIe, à côtes torses, vendue 
77.500 francs. Hauteur : 33 cm. (36). 


Paire de flambeaux en argent, de l’orfèvre Jacques Besnier, Paris 1747, vendus 
183.000 francs. Ils mesurent 26 cm.; les pieds à contours sont gravés d’armoiries (36). 


Soupière et son couvercle du maître orfèvre Samson, portant les poinçons de Toulouse, 
vers 1775. De forme ronde, elle pose sur trois patins à volutes. Anses ciselées en forme 
de branches de lauriers. Couvercle ciselé de quatre appliques de feuillages et de fleurs, 
surmonté d’une gaine en forme de chou. Ses dimensions Sont : 28 cm. de hauteur et 
26 cm. de diamètre, aux anses. Elle a trouvé preneur à 557.000 francs (36). 
vw 


€ 109.000 francs 


Crémier sur piédouche 
à contours, décoré de 
côtes torses bordées ; 
l’anse est filetée, la graine 
faite d’un coquillage. 
Travail de Alexis Micalef, 
poinçon de Paris 1770; 
hauteur : 13 cm. Vendu: 
(36). 
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Un antiquaire sur deux met en vitrine 
des opalines. Pourquoi ce succès, 
comment éviter les «opalines de bazar ». 


15 un antiquaire fait sa vitrine, il n’y met pas 
n'importe quoi. L’opaline y revient souvent parce que cet 
objet de verre translucide ou opaque, blanc ou coloré, exerce 
aujourd’hui une attirance particulière sur l’amateur. Quant au 
simple flâneur, il peut d’année en année suivre dans les vitrines 
le cours de la mode. De ce point de vue, l’histoire de l’opaline 
est celle de toutes les résurrections. Vers 1900, il n’en paraît pas. 
Ce sont des vieilleries démodées. Dans les arrière-boutiques, 
cependant, il y en a quelques-unes de côté pour des gens avisés 
qui s’occupent davantage de leur goût que de la mode. II ne 
s’agit alors que des pièces Empire et Restauration dont quelques 
grandes collections se forment silencieusement entre 1900 
etr1925. 


A force de persévérance, l'intérêt se répand. Le flâneur 
voit apparaître quelques beaux spécimens. Puis viennent des 
expositions qui mettent en valeur le charme des années 1820- 
1850 et ses créations originales, parmi lesquelles des opalines. 
Après 1920, les acheteurs se font plus nombreux; de grandes 
ventes publiques les rassemblent. Bientôt le flâneur anonyme 
ne peut plus ignorer ce goût nouveau. Il va fouiller dans son 
grenier pour en exhumer tout ce qui ressemble à du verre 
translucide. Juste avant guerre, la mode est née ; les belles 
pièces de la première période sont déjà rares et des œuvres plus 
tardives, Louis-Philippe et Napoléon III, viennent s’y mêler 
dans les vitrines. Aujourd’hui le cycle est achevé ; l’opaline 
a définitivement droit de cité parmi les objets d’art. Pour 
consacrer son triomphe, il ne lui manquait que d’avoir inspiré 
un savant traité. C’est chose faite ce mois-ci avec la parution 
de l’ouvrage que lui a consacré Madame Amic, attachée à la 
Conservation du Musée des Arts décoratifs. Ce cachet officiel 
est en somme la légalisation de la mode. 


L’opaline est une branche de la verrerie. Comme telle, son 
évolution fut commandée à la fois par la demande de la clientèle 
et les exigences de la technique. Le verre opalin se faisait dans 
toute l’Europe au XVIII® mais seul le cristal pouvait devenir 
un article de luxe. En 1782 seulement la France put dans ce 
domaine rivaliser avec la Bohême et l’Angleterre. Protégée par 
les tarifs douaniers, la fabrication du cristal blanc se développa 
au XIX® siècle. Le cristal coloré en fut un à-côté. C’est un article 


_ de luxe à la mode en 1825. L’accroissement de la demande fait 


apparaître des procédés de fabrication nouveaux, parfois au 


détriment de la qualité. Le demi-cristal et le verre opalisé se 
répandent. Finalement cette fabrication sombre au cours du 
second Empire dans « l’opaline de bazar », puis cesse tout à 
fait en 1890. Les principales manufactures en activité furent 
sous le I°T Empire, les cristalleries du Creusot (disparue en 1832), 
de Baccarat et de Saint-Louis. Celles de Bercy (1827-1835) et 
de Choisy-le-Roi (1821 et 1851) s’y ajoutèrent à la Restauration, 
puis, après 1830, quelques autres de moindre importance. Pour 
préciser ces grandes lignes, il est préférable de répondre chapitre 
par chapitre aux diverses questions qu'il faut aujourd’hui se 
poser en face d’une opaline. 


La première question concerne la matière. La belle opaline 
est en cristal. Le plomb qui entre dans la composition de ce 
verre spécial lui donne sa sonorité, son poids et son scintil- 
lement, trois caractères auxquels se reconnaît le cristal. Le poids 
de la pièce donne une première indication sur son origine, 
parce qu’il révèle la proportion de plomb employée. Le cristal 
du Creusot est particulièrement lourd. Après 1850, la production 
s’uniformise avec toutefois un poids un peu supérieur à Baccarat 
sans atteindre celui du Creusot. En 1833 naît le demi-cristal 
qui ne contient pas de plomb. Il a la sonorité du cristal, mais 
non le poids, ni le scintillement. Enfin il y a le verre commun 
pour les objets de qualité ordinaire. Une mention à part revient 
au verre de Bohême, à base de potasse, employé pour « la 
pâte à riz ». C’est un verre semi-opaque, blanc gris et qui ne 
sonne pas. Il eut son heure de célébrité vers 1843, mais retomba 
dix ans plus tard dans la fabrication courante. 


Secondement, il faut noter la nature de l’objet et sa forme. 
Les débuts de la fabrication sont marqués par une technique 
encore primitive qui n’autorise qu’un répertoire restreint, d’une 
part gobeleterie avec des vases, des coupes, des carafes et des 
flacons, des gobelets et des tasses ; d’autre part des bibelots 
d'usage courant, coffrets, encriers, baguiers. Jusqu'en 1820, 
l’ouvrier ne travaille que par soufflage et façonnage à la main. 
Les formes sont donc simples, comme le veut d’ailleurs le goût 
de l’antique. Les volumes s’équilibrent avec une sobriété 
classique que met encore en valeur l’uniformité de la coloration. 
La plupart des pièces sont montées sur un piédouche façonné 
à part, le raccord étant marqué par un cordon. Le façonnage à 
la main se traduit par une très légère irrégularité du volume 
qui, lorsqu'elle n’est pas exagérée, serait plutôt une qualité. 


En haut : Deux coffrets et une coupe couverte, tous trois d'époque Restauration et figurant maintenant au musée des 
Arts Décoratifs. Les formes sont simples, le décor sobre. Les montures en bronze ou parfois en vermeil sont alors 
fréquentes et très recherchées aujourd’hui. Le plan rectangulaire du coffret de droite est le modèle le plus courant. 
Les côtes bambous de la coupe sont souvent utilisées pour les coffrets, droites ou torsadées. — Au milieu : Trois flacons 
du musée des Arts Décoratifs, époque Restauration. — En bas : Le décor peint naît sous la Restauration où il est employé 
sobrement, surtout en guirlandes de fleurs (coupe du centre, de la collection de Mme King). Il est plus abondant sur la 
paire de vases | 845, appartenant à Mme Richepin, de la cristallerie de St Louis. Le col subit aussi un évasement progressif, 
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En haut : Trois encriers Restauration du Musée des Arts Décoratifs. — Au milieu: Une coupe Restauration où se retrouve 
le cygne, animal mis à la mode par l’impératrice Joséphine. Les deux objets de droite, faisant pendant comme la coupe 
partie de la collection de Mme Perlès, sont Empire. Ils sont parmi les plus anciennes des pièces que l’on puisse trouver en 
opaline de cristal. Le vase cornet est en forme de rhyton, strictement imité de l’Antique. — En bas : Vasque centrale 
servant de lustre, de la cristallerie de Choisy-le-Roi et maintenant au Musée de Sèvres, Les guirlandes de fleurs simples 
sont très appréciées aujourd'hui. Celle-ci est de 1845. Les deux vases du Conservatoire des Arts et Métiers sont plus 
tardifs, 1850 et 1855. Le premier, de Baccarat, est doublé sur pâte de riz. Le second fut fait chez Monot à la Villette. 
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difficile Fr LU “Seul peut être utilisé le Fo de bois 
importé de Bohême en 1835 ; il ne concerne que les pièces 


rondes et sans ornement en relief. Ses produits se reconnaissent 
à leur régularité mécanique et au fait que les parties étroites 
sont plus épaisses que les parties larges. Quelques pièces excep- 
tionnelles comme des pendules, des flambeaux et des lustres 
s’ajoutent alors à la production courante. Les formes se 
dégagent lentement de la rigueur antique. 


Après 1840, l’évolution est encore plus marquée dans la 
recherche de la fantaisie. Un goût moins strict commande des 
formes alourdies. La courbe est plus appuyée, parfois trop 
capricieuse. L'équilibre n’est pas toujours très heureux entre 
les différentes parties d’une pièce. Les vases à la mode sont le 
vase étrusque, à panse très large et col court et le vase œuf, 
privé de tout col. La gamme des objets fabriqués s’étend plus 
largement avec la popularisation de l’opaline. D'un objet de 
luxe, celle-ci est devenu davantage utilitaire. En particulier 
apparaissent des garnitures pour coiffeurs et parfumeurs, et 
pour la maison, des garnitures de toilette. Les appareils d’éclai- 
rage deviennent en 1845 tout à fait courants. 


Le modelé du volume peut également fournir des indications 
sur l’origine d’une opaline. Dans la première période, Empire, 
il n’y a pas de modelé, le volume est uni. Une seule exception : 
les côtes « bambous » verticales ou en spirale, qui s’utilisent 
presque uniquement pour les coffrets. Après 1820, la taille se 
complique, les côtes se tordent, se croisent, se diversifient. On 
taille des facettes rondes ou en pointes de diamant. Le moulage 
ne tarde pas à apparaître ; aussi l’objet taillé, plus luxueux, 
veut-il nettement se distinguer de l’objet moulé ; d’où la 
prédominance des arêtes vives. L’objet moulé au contraire 
se révèle par un relief plus mou ; la côte bambou s’alourdit 
jusqu’à la côte de melon. Le moulage permet également des 
effets de feuillages. Ceux-ci sont quelquefois simplement fait 
à part et rapportés. 

La couleur est un attribut primordial de l’opaline. La couleur 
et le degré d’opacité varient selon la composition chimique de 
la pâte et la cuisson. Peu à peu les recherches techniques 
augmentèrent la diversité de la première et supprimèrent les 
aléas de la seconde. 

A la base il y a toujours le blanc opalin, la couleur pouvant 
s’y additionner sous forme de sels métalliques. Il y a trois 
sortes de blancs. Le blanc de la bonne époque doit être légè- 
rement orangé par transparence. Il est nettement translucide 
à l’origine, beaucoup plus opaque après 1840, toujours pour 
imiter la porcelaine. Après 1850, on fait une seconde sorte de 
pâte, en incorporant de l’étain et de l’arsenic. Celle-ci est plus 
nettement blanche. La pâte de riz est une catégorie à part qui 


ne concerne pas le cristal. Le verre d’albâtre ou pâte de riz est 


d’un blanc légèrement gris. Son emploi pour l’opaline de 
luxe se circonscrit aux années 1843-1850. Ensuite, il tombe dans 
la qualité ordinaire. 

Sous l’Empire et la Restauration, les couleurs sont encore 
peu nombreuses et d’une nuance tendre. Outre l’opale, on 
trouve le bleu turquoise, le jaune et le rose. La teinte la plus 
rare et la plus recherchée actuellement est le rose gorge de 
pigeon aux reflets gris délicats. Puis les verriers augmentent 
leur gamme et le goût change. Une couleur vive, parfois acide, 
dénote une opaline tardive postérieure à 1835. Les progrès 
techniques permettant également d’obtenir une coloration 
bien uniforme sur toute la pièce, ce qui n’est pas le cas durant 
la première période. Au bleu turquoise s’ajoute le bleu 
d’outremer, rare d’abord, puis fréquent vers 1850. Une nuance 
intermédiaire se rencontre souvent vers 1830. La rose est plus 


| jaunes en 4’ une pee nes Il ne pans 2 
qu'après 1830 avec les couleurs d’urane, mais sous une forme 
il se teinte de vert par transparence. D’ ailleurs les 
couleurs d’ urane, jaune et vert, ne s’emploient que pour 


différente ; 


le verre, non pour le cristal. 

La couleur peut encore être appliquée par doublage. La 
pièce est alors composée de deux verres différents superposés. 
Une taille en creux fait souvent apparaître la couche intérieure 
pour obtenir un effet de bichromatisme. Il ne s’agit que d’objets 
postérieurs à 1840. 

Un décor peint s’ajoute souvent à la couleur prise dans la 
masse. Courant au XVIIIe pour les verres opalins, ce procédé 


n’était plus possible pour la cuisson du cristal. Il faut donc 


attendre 1817 pour le voir- réinventé. Dans les opalines de 
cette époque le décor peint, doré ou argenté est opaque. La 
peinture vitrifiée, transparente, ne date que de 1835. 

L’ornementation enfin se complète souvent d’une monture 
en bronze, parfois en vermeil, particulièrement sous l’Empire 
et la Restauration. A cette époque aussi les anses sont toujours 
en bronze. Plus tard seulement elles seront en cristal rapporté. 
Le style de la monture peut lui-même aider à préciser la date 
d’une pièce. 

Par l’étude de ses différents caractères, nous pouvons 
maintenant situer une opaline. Nous pouvons aussi faire un 
choix. De ce qui précède se dégage l’ensemble des raisons pour 
lesquelles l’opaline de la première période, 1790-1825, est 
aujourd’hui la plus appréciée. Son style est d’une grande 
unité, d’une noble simplicité. A la plénitude des volumes, à 
leur équilibre répond la sobriété d’une couleur unie, distinguée 
qui les met en valeur. Le tout est rehaussé par la fine monture 
de bronze ou de vermeil et par ce rien d’inégalité dans la forme 
et la coloration qui prend mieux la lumière. Voilà la belle 
pièce qui fait prime sur le marché. Elle doit être évidemment 
en parfait état puisque le verre est irréparable. Les prix varient 
selon la forme, la taille, la couleur. On ‘paye plus cher quand 
un décor peint vient rehausser la couleur de fond avec assez 
de sobriété pour ne pas l’écraser. C’est le cas de nombreuses 
guirlandes de fleurs en particulier. Prenons au départ un vase 
blanc, ou une paire de flacons blancs Restauration, l’un ou 
l’autre pour une dizaine de mille francs. Le prix va croissant 
avec la série des couleurs, dans l’ordre : bleu, vert, jaune, rose. 
A l’extrême pointe, on peut trouver une jolie coupe rose 
gorge de pigeons pour 40.000 francs. Ces prix moyens doivent 
être divisés par 3 ou 4 pour des objets Louis Philippe : 
3 ou 4.000 francs pour un vase, 12.000 francs pour un service 


à eau classique. : 


Avec les pièces tardives, postérieures à 1840, le choix doit 
être sévère. La fantaisie a fait d’heureuses trouvailles : elle 
s’est parfois aussi égarée. Ces pièces bénéficient maintenant 
de la rareté des premières. Mais le bénéfice ne saurait aller 
jusqu’à couvrir les incursions que commencent à faire dans 
les vitrines les « opalines de bazar », vulgaire verre coloré 1860- 
1890, qui voudraient répondre, faute de mieux, à la demande 
qui s’accroît sans cesse avec le goût de l’opaline. FIN 


Ensemble d'époque Restauration, composé de pièces qui se situent toutes 
entre 1810 et 1825. Seules les deux boules presse-papiers du bas peuvent 
être datées de 1840. En haut: la pendule est une pièce exceptionnelle 
qui n’a pas de prix. Les flacons à pans de mélisse ont un décor à la cathé- 
drale de lignes purement Charles X, Les anses des vases sont en bronze, 
signe d’ancienneté car plus tard les anses seront en cristal rapporté. Au 
milieu : le tête à tête et la clochette de droite sont des exemples de la 
fameuse nuance gorge de pigeon, la plus recherchée actuellement. En bas: 
le coffret est taillé à pointes de diamant. Les coupes ont des crochets pour 
suspendre les bijoux. Les mouchettes sont un exemple des applications 
assez inattendues auxquellès a conduit la vogue de l’opaline vers 1825, 
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Cours des objets de collection 


Grand oiseau Horus en 
bronze patiné, provenant 
de l’ancienne collection Mu- 
tiaux, et vendu à l'Hôtel 
Drouot, le 9 mai 1952, lors 
de la succession du Colonel 
W. Il date de l'époque Saïte 
(7e au 5€ s. avant J.-C.) sa 
tête supporte les couronnes 
de la Haute et Basse Egypte; 
son plumage est gravé dans 
le métal; hauteur : 38 cm. 
Prix 466.000 francs (37). 


Paire de supports de coins de tables représentant 


des singes (hauteur : 12,4 cm.) vendus 1.380.000 fr. 
lors de la vente de la collection du Marquis de 
Ganay, le 7 mai 1952 à l'Hôtel Drouot. Ils datent 


Plaquette d'art mosan du XIIe siècle, de forme 
carrée en cuivre champlevé tenaillé et doré portant 
l'inscription « Prudentia ». Elle figure cette vertu 
sous les traits d’une femme nimbée, à genoux, 
tenant dans ses deux mains un serpent à tête de 
chien. C'est une pièce extrêmement rare qui a été 
vendue au cours de la même vente 1.100.000 francs 


malgré ses dimensions réduites : 5 x 5 cm. (37). 


v 


Statuette égyptienne en bois sculpté dite de la 
« Dame Maïa »; elle date environ de deux mille ans 
avant Jésus-Christ. Haute de 41,5 cm., elle a été 
découverte dans une tombe de Fayoum. Cette tombe 
contenait certains autres objets portant les cartouches 
d’Armenhetep III, le fabuleux pharaon dont le « laby- 
rinthe » fut mis à jour dans la même région. La dame 
de Maïa tient dans sa main gauche un sistre (instrument 
de musique) ; la perruque peinte en noir est surmontée 
d’une coiffure en pin de sucre, entourée d’un anneau 
mobile, doré, de même que le pectoral, les bracelets 
et les bijoux de la perruque, dont trois manquent. 
Cette pièce exceptionnelle a été achetée 4.300.000 


p 


de l’époque Han (début du Ille s. après J.-C.). 
C’est le Musée Guimet qui les a achetés (38). 


francs lors la vente W. (ex-collection Mutiaux) par un 
grand acheteur suisse pour le roi d'Egypte dit-on (37). 


Petite statuette de buffle couché en bronze 
doré, de travail chinois du début du IIIe siècle 
(long : 13,6 cm.) de la collection du Marquis 
de Ganay, dispersée à Paris le 7 mai : 
2.350.000 francs. Il enrichira désormais les 
collections du Musée Guimet qui possédait 
déjà des pièces de la fouille de Li-Yu (38). 


Extrémité de harnais de char, travail chinois 
d'époque Han (206-220 après].-C.) en bronze 
ajouré et incrusté d’or et d'argent à motif de 
dragon. L’extrémité est ornée d’une petite 
tête d'oiseau. Le marquis de Ganay possédait 

la paire de ces objets rarissimes; un riche 

4 collectionneur américain a offert 4.450.000 
: * francs; leur dimension était de 26,2 cm (38). 


50 Les prix de ventes publiques sont les prix 
d'achat réels, tous frais de vente compris. 
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A chaque œuvre correspond un cadre idéal. 
Quelques règles permettent de le découvrir. 


ot cher un tableau et le mal encadrer, cela consiste à faire recouvrir ses 
fauteuils et verser aussitôt dessus le contenu d’un encrier. Le cadre est nécessaire au 
tableau ; en le limitant nettement, il en fait mieux ressortir l’équilibre tant des 
masses que des couleurs. Mais le premier venu est rarement le meilleur. Comme le 
couturier pour une femme, l’encadreur a la beauté d’un tableau entre les mains. Il 
doit en comprendre la personnalité et peut à son gré l’abîmer ou la faire ressortir. 

Il peut aussi la transformer. Le même portrait, magnifique et austère dans un 
cadre d’apparat pour grand salon, deviendra bienveillant avec un cadre simple pour 
le boudoir ou la campagne. Telle aquarelle paraît éteinte entourée d’un passe- 
partout trop blanc. Habillée de neuf d’une nuance un peu plus soutenue qu'’elle- 
même, la voilà légère et vibrante de lumière. 

Enfin, il y a la mode. Un tableau en ovale peut contenter le goût de son 
propriétaire mais il n’est pas au goût du jour. En vente publique, il atteindrait 
un prix sensiblement plus élevé s’il était replacé dans un cadre rectangulaire. 

Pour toutes ces raisons, le choix d’un cadre ne peut se faire au hasard. Dans 


Une peinture sobre exige un cadre sobre. À cette très belle toile de Braque de la collection de M. G..., 
aux dominantes noir, blanc et or, Lebrun a donné un cadre Renaissance or et noir. Il fallait en tous 
cas éviter ce cadre Louis XV en bois doré (à gauche), dont la somptuosité ne convenait nullement au 
dépouillement, à la pureté que Braque atteint par la stricte et synthétique déformation des lignes. 
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chaque cas particulier un problème se 
pose que quelques idées directrices 
peuvent aider à résoudre. 

Le cadre doit avoir une parenté d’esprit 
avec la toile. On ne se trompera jamais 
en choisissant un cadre de la même 
époque et du même pays que celle-ci. 
C'est chose facile avec la peinture 
ancienne car les écoles étaient infiniment 


Ce charmant portrait de 
femme de Nattier garde son 
ampleur dans un cadre qui 
lui est contemporain. Dans 
cet encadrement classique, 
dont le prix est uniquement 
fonction de la valeur du 
cadre, il vaut mieux éviter 
l'emploi de la marie-louise. 


Les fautes de goût seront 
toujours évitées si le cadre 
respecte l’époque et la natio- 
nalité du tableau. Chez 
Cailleux, un cadre d'époque 
Louis XVI sculpté de roses 
s’harmonise au « vase de 
fleurs » de Mme Vallayer- 
Coster. Là aussi le prix de 
l'encadrement dépend essen- 
tiellement de celui du cadre. 


moins diverses qu’au XXE® siècle ; les 
cadres étaient donc de types peu variés. 
Le problème délicat consiste à trouver 
ce cadre. Quand il est de bonne date, 
il est trop grand ou trop petit. Faute de 
mieux, une bonne copie fera l’affaire, 
mais dans ce cas il faut une copie 
scrupuleuse et non quelque lourde 
imitation du XIX°® siècle. 


Un cadre Régence, somptueusement orné, convient parfaitement à la richesse extrêmement décorative 
de cette « Toilette de Psyché » de Boucher provenant de la collection Cailleux. Ce cadre est un peu comme 
le prolongement logique de l'inspiration du peintre et de la composition très travaillée du tableau. 
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Le cadre trouvé doit s’adapter exac- 
tement, par la taille et par le genre. 
La marie-louise n’est plus acceptée 
aujourd’hui. Ce bandeau d’étoffe qui 
venait rétrécir la vue du cadre était 
pourtant précieux pour résoudre le 
problème des tailles. 

Quant au genre il évolue pratiquement 
entre la richesse et la pauvreté. Pour 
une œuvre rude, éviter un cadre trop 
finement sculpté qui convient au con- 
traire à la préciosité d’un vénitien 
du XVIIIe. Les primitifs s’enchâssent 
souvent comme des bijoux. Le panneau 
avec son cadre, et parfois sans lui, est 
alors accroché sur un fond de velours 
(toujours ancien) limité par une baguette 
épaisse qui le sépare d’une vitre. Ce n’est 
plus un encadrement, c’est une vitrine. 
Éviter par contre la vitre directement 
posée contre la toile, méthode anglaise 
à déconseiller pour les tableaux que 
leur propre vernis protège déjà. 

Il existe quelques exceptions dont la 
plus notable concerne le cadre noir 
hollandais du XVII siècle, horriblement 
triste. Il peut se concevoir dans un 
intérieur de campagne qui aurait volon- 
tairement un cachet vieillot, mais dans 
la majorité des cas il est remplacé par 
un cadre doré Louis XIV. L’ovale enfin 
est toujours replacé dans un cadre 
rectangulaire avec écoinçons. 

Avec les modernes la porte s’ouvre 
toute grande sur la variété et la fantaisie : 
bois fruste pour un Picasso dépouillé 
de la première période ; simple ruban 
de papier blanc qui entoure les Monet 
dernière manière du Musée du Jeu de 
Paume. Toute une gamme de matériaux 
s’offre au décorateur moderne, grosse 


toile, rafia, liège, vannerie. Il faut ici 
fuir les formules. 

Le cadre ne doit pas être choisi 
uniquement en fonction du tableau. Il 
est aussi chargé de faire la transition 
avec le décor avoisinant. Ici encore, il 
faut tenir compte du plus ou moins de 
richesse de l’ameublement. L’or du cadre 
attirera spécialement l’attention. Il y a 


Un tryptique du XVe siècle 
doit être traité comme un objet 
précieux. Celui-ci, dû à Nicolo 
di Tomaso, est présenté comme 
dans un écrin sur un fond de 
velours très sombre qu'encadre 
une baguette de chêne naturel. 


Le velours joue un grand rêle 
dans l'encadrement. Pardo uti- 
lise toujours le velours ancien, 
dont la teinte s’harmonise 
avec la dominante du tableau, 
comme dans ce portrait du XVIe 
siècle par Willem van Key. 


des ors verts, rouges ou jaunes. Tous ne 
conviennent pas au même tableau, ni 
aux mêmes boiseries ou tentures. Il faut 
également considérer l’ensemble des 
tableaux d’une même pièce. 

La pierre d’achoppement c’est le 
tableau ancien dans un décor moderne 
et vice-versa. Si le tableau est chargé 
d’apporter une note ancienne dans un 


décor XXE siècle, il peut très bien sup- 
porter son cadre d’époque ; mais ici la 
copie de style ne se comprend plus. Pour 
acclimater ce témoin du passé deux 
autres solutions se présentent. L'’une 
adopte un cadre moderne dont une 
moulure ou un détail caractéristique 
rappelle l’époque du tableau. L’autre 
consiste en un à-plat de velours ancien 
compris entre deux baguettes très simples, 
la baguette extérieure étant dorée. 


En sens inverse, il faut chercher à 
mettre en valeur ce qui dans l’œuvre 
moderne révèle une continuité d’esprit 
avec les grandes écoles du passé. L’on a 
pu voir ainsi certains Matisse figurer à 
leur honneur dans des cadres du baroque 
espagnol. Ce genre de recherche suppose 
un doigté exceptionnel. 


Une des grandes règles de l’enca- 
drement est la distinction des genres. 
Rien n’est ridicule comme la photo- 
gravure en couleur qui veut se faire 
passer pour le tableau qu’elle n’est pas. 
Elle devrait plus modestement prendre 
modèle sur son ancêtre, la gravure 
d'imitation, qui figurait toujours sous 
verre. Cela ne l’empêchait nullement 
d’avoir en elle-même et par son enca- 
drement assez de variété pour faire à elle 
seule l’objet d’un prochain article. 


L’aquarelle, de même, figure toujours 
sous verre et avec un passe-partout ; la 


Un cadre moderne convient à une peinture ancienne pourvu 
qu'un détail caractéristique en rappelle l'époque; cette 
colonne légère, dans un cadre délibérément moderne, suffit 
à indiquer le XVIe siècle, époque de ce portrait de Cranach 
de la collection Pardo. Des encadrements simples dans 
ce genre peuvent être exécutés pour à peine 5.000 francs, 


La densité d'une petite toile de Pougny, imposait un cadre de style 
ancien. Renevey en a assuré le caractère moderne par un biseau crème et un 
passe-partout de toile claire. Un tel encadrement coûte moins de 4.000 fr. 


Une peinture moderne — il s'agit ici d’une toile de Pougny — orne un 
salon XVIIE dans un cadre de bois sculpté et doré d'époque Louis XIV. Cette 
peinture est allégée par un biseau très clair et un passe-partout de toile grise. 
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Ci-dessus : un exemple d’enca- 
drement dans le style de l’époque du 
peintre, dont le prix dépasse à peine 
deux mille francs. Chez Renevey, une 
petite « marie-louise » de toile isole 
et dégage cette étude de Delacroix que 
le cadre à canaux risquait d’alourdir. 


Le liège qui entoure, dans 
cette œuvre de Derain, le cadre 
proprement dit, est une matière 
chaude, agréable à l'œil; il se 
teint facilement, et pour 5 ou 
6.000 francs, Cardo résout ainsi 
le problème de l'harmonie de 
la toile avec le ton du mur, 
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baguette doit être mince et discrète, 
rappeler le style de l’ameublement. Le 
passe-partout a une valeur légèrement 
plus soutenue que le fond d’une aqua- 
relle tendre, un peu inférieure au 
contraire pour une aquarelle très colorée. 
Dans les deux cas, il s’agit d’un effet 
d'opposition. Ce peut être un simple 
papier Ingres posé à plat. Le plus 
souvent pourtant on donne de la pro- 
fondeur et un caractère plus précieux à 
l’aquarelle en l’isolant du passe-partout 
à l’aide d’un «biseau anglais ». Le 
passe-partout est alors d’une autre 
matière, parchemin, soie, velours, rabane, 
liège teinté ou naturel, etc. On donne 
aujourd’hui une égale largeur aux quatre 
marges si l’aquarelle doit être accrochée 
au niveau des yeux ; plus haut, la marge 
inférieure serait un peu moindre. 

Tous les cas particuliers sont permis. 
Chez Renevey par exemple une aquarelle 
de Dufy représentant une vue intérieure 
de l’Opéra a un petit passe-partout et 


La mission de l’encadreur est 
considérée par Cardo comme 
une recherche de prolongement 
de «l’idée » du peintre. Un 
quadrillé de rafia teinté de vert, 
évoque justement une tonnelle et 
soutient l’impression printanière 
de cette grande aquarelle de 
Raoul Dufy. Son prix peut varier 
de 10.000 à 15.000 francs. 


A la légèreté de cette aqua- 
relle de Bertram convient un 
encadrement sobre; un biseau, 
un passe-partout un peu plus 
foncé que le fond du papier, 
une baguette de chêne qui serait 
dorée si les tons de l’aquarelle 
étaient plus vifs. Cet encadre- 
ment n’a coûté que 4.000francs. 


Le cadre-écrin donne toute 
sa valeur à cette aquarelle de 
Lily Steiner : un biseau de syco- 
more l’écarte de 4 cm de la 
vitre, elle-même tenue par un 
jonc. Cette sorte d'encadrement 
coûte de 6 à 7.000 francs. 
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un autre assez profond de velours rouge 
qui donne l’impression d’être dans une 
loge. Deux petits biseaux et une baguette 
extérieure, tous trois dorés, rehaussent 
le côté pompeux de l’ensemble. Le verre 
posé sous la baguette dorée se trouve assez 
éloigné de l’aquarelle et contribue à 
donner une impression de recul tout en 
protégeant le velours. Chez Renevey éga- 
lement une gouache de plein air donne une 
impression d’infini en étant simplement 
prise entre deux verres et limitée par rien 
hormis deux légers filets clairs, l’un au 
bord de la gouache, l’autre autour des 
verres. Chez Cardo, le portrait par Dufy 
de « M. Cardo dans un jardin » a été 
entouré d’un treillage de rafia peint en 
vert qui évoque une tonnelle. 


Les dessins s’encadrent comme les 
aquarelles, avec légèreté et sobriété. Le 
passe-partout doit être légèrement plus 
soutenu que le ton du papier. 


Les pastels suivent également les règles 
des aquarelles sauf s’ils ont, comme ceux 
de Degas ou les portraits du XVIII, 
la puissance d’un tableau. 


Il n’y a pas de règles sans exception, 
pas plus en encadrement qu'ailleurs. 
Lorsque l’on a du goût, toutes les 
audaces sont permises et le cadre en parti- 
culier est un moyen de choix pour faire 
jouer à son gré des parentés souvent 
insoupçonnables. Il ne faut pas oublier 
toutefois que le cadre doit toujours 
demeurer au service du tableau. 

FIN 


L'HOPEÉE 


DE 


BEAUHARNATS 


Un hôtel datant de 1714 se transforme au début du XIX® siècle 
par ordre du Prince Eugène en l’un des plus remarquables 
et authentiques témoins de l’art décoratif du premier Empire. 


(GrRee par l'architecte Germain Boffrand pour le 
Marquis de Torcy, ministre d’État, surintendant des Postes 
sous le règne de Louis XIV, et par surcroît neveu du grand 
Colbert, cet hôtel « tombé en délabre à la fin du XVIII: siècle, 
était transformé en une maison bourgeoise, à petite location, 
et n’avait presque d’avantages que son incomparable situation » 
lorsque le 30 Floréal an XI (20 mai 1803), Eugène de 
Beauharnais l’acheta pour 194.975 francs. Il commença 
aussitôt les importants travaux qui devaient le transformer en 
un des logis les plus somptueux par sa décoration et des plus 
agréables qui soient par sa situation au bord de la Seine. 

Au début, les pièces d’apparat seules devaient être décorées 
dans le goût du jour puis, de pièce en pièce, presque tout 
l'hôtel y passa la durée des travaux attirera l’attention 
de Napoléon qui s’en plaignit à Fouché en 1806, disant que 
les frais s’élevant à plus d’un million ne valaient pas 200.000 fr. 
Il morigéna son beau-fils, traitant les entrepreneurs et architectes 
de fripons : « je vous croyais plus d’ordre, écrit-il ; on ne doit 
rien faire faire sans un devis avec engagement de ne pas le 
dépasser ». Cependant Beauharnais, vice-roi d’Italie prouva 
qu'il pouvait facilement faire face aux dépenses s’élevant 
alors à 1.500.000 francs. L’hôtel ne fut pas seulement habité 
par le prince Eugène, mais aussi par la reine Hortense, qui 
séparée de Louis Bonaparte, recevait rue de Lille, donnait 
des fêtes enfantines, des goûters, des loteries. 

Lors de l’occupation des alliés en 1814 le roi de Prusse 
Frédéric-Guillaume TITI s’installait dans l'Hôtel Beauharnais, 
après lui la légation y resta jusqu’en 1817. Le 6 février 1818. 
le Roi de Prusse achetait l’hôtel au prince Eugène pour 
250.000 francs et payait le mobilier 300.000 francs. Bien 
qu'’assez élevées, ces sommes n’équivalaient pas la valeur de 
l’ensemble que les experts estimaient à un million. 

En 1862, la légation fut élevée au rang d’Ambassade. Le 


comte Otto de Bismarck y signait un traité de commerce : - 


en 1871, l'Hôtel devient le siège de l’ Ambassade de l’Empire 
Allemand qui venait d’être fondé. En 1945, à la suite de 
l’armistice avec l’ Allemagne, l'Hôtel fut, suivant une convention 
entre les alliés réglementant la dévolution des biens allemands, 
mis à la disposition du Ministère des Affaires étrangères. 


Le grand salon des quatre saisons : le plafond très orné comporte une 
rosace octogonale. Les quatre panneaux représentent les quatre saisons: 
on les attribue à Prud’hon, mais avec moins de certitude que ceux du 
salon de musique et les peintures des portes, car elles semblent d’une 
moins bonne facture que l’œuvre de cet artiste, elles sont sans doute 
de l’un de ses élèves. Par contre, les panneaux placés sous la cimaise, 
peints en relief de bronze sont parmi les meilleures de ses œuvres. 
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Le salon de musique (ci-dessus). Les figurés très fines décorant les panneaux sont 
attribuées par les uns à Girodet, par d’autres à Prud’hon. Elles sont en tout cas 
de la même facture que celles décorant les portes du salon des Quatre saisons. 


Dans la chambre de la Reine Hortense (à gauche), tout est resté intact. Le lit de Jacob, les 
soieries des murs, les meubles sont tels qu'ils étaient en 1806, et dans la même disposition. 
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La cheminée du salon de musique est en granit vert à doubles colonnes ; elle est 
ornée d’une pendule et de très beaux candélabres que Gouthière exécuta peu avant 1813. 


La salle de bains de style pompéien. Les parois de glaces y multiplient à l'infini les colonnettes 
de bois peintes en faux marbre. Le sol de stuc polychrome représente l'enlèvement d'Europe. Les 
chapiteaux des colonnes sont ornés de dauphins. On remarquera l’agréable forme de la baignoire. 
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snouveoux réveils 
1 fabriqués à Colmar 
mouvement à ancre, 
7 rubis, - sont des 
rveilles  d’horlogerie. 
donnent à volonté 
e sonnerie courte 5” 
e sonnerie longue 20” 


vets français et étrangers. 
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